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Vasen,  Schalen,  Leuchter,  gehörten  der  ersten  Hälfte  des  XIX.  Jahrhunderts 
an  und  zeigten  die  tüchtige,  sichere  Mache  des  heimischen  Biedermeierstils. 

Über  die  schlesische,  speziell  Troppauer  Goldschmiedekunst  hat  Braun 
im  Katalog  seiner  1904  abgehaltenen  Ausstellung  altösterreichischer  Gold- 
schmiedearbeiten eine  Reihe  sehr  wertvoller  Notizen  veröffentlicht  und  uns 
mit  manchen  trefflichen  Meistern  vertraut  gemacht,  von  denen  einige  auch 
dank  der  Vermittlung  Brauns  auf  unserer  Ausstellung  erschienen.  So  Andreas 
Franz  Kremser,  tätig  von  1741  bis  1748,  von  welchem  wir  einen  interessanten 
Kelch  der  katholischen  Pfarrkirche  in  Schurgast  (Preußisch-Schlesien)  erhielten. 
So  vor  allem  der  von  Braun  ausführlich  behandelte  Jakob  Manlich,  tätig 
zwischen  1630  und  1650,  von  welchem  wir  Ciborium  (Jesuitenkirche  Troppau) 
und  Deckelkanne  (Troppauer  Museum)  sahen.  Auch  die  Meister  A.  J.,  H.  R. 
und  I.  B.  (vielleicht  Franz  Ignatz  Bardon)  sind  für  uns  von  hohem  Interesse. 

Die  steirische,  speziell  Grazer  Goldschmiedekunst  bedarf  noch  gründ- 
licher Aufsuchung  von  Objekten  und  umfassender  archivalischer  Nach- 
forschung; Ilg  und  Lacher  haben  sich  mit  diesem  Gegenstand  beschäftigt. 
Das  eine  hat  uns  die  mit  Grazer  Arbeiten  verhältnismäßig  reich  beschickte 


Ausstellung  alterGoldschmiedearbeiten  im  k.k.  Österreichischen  Museum,  Zuckerzange,  um  i83o(Kat.Nr.  1192) 
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Ausstellung  alter  Goldschmiedearbeiten  im  k.  k. 

Österreichischen  Museum,  Kanne,  von 
A.  Rungaldier,  Graz  1807  (Kat.  Nr.  1355) 


Ausstellung  alter  Goldschmiedearbeiten  im 
k.  k.  Österreichischen  Museum,  Kanne, 
von  A.  Köll,  Wien  1815  (Kat.  Nr.  1274) 


Ausstellung  gelehrt,  daß  Graz  unter  den  österreichischen  Kunststädten  mit 
an  allererster  Stelle  steht.  Die  Figdorsche  Zuckerdose  mit  dem  Meisterzeichen 
C.  W.  von  1789,  die  Kannen  des  k.  k.  Österreichischen  Museums  vom  selben 
Jahre  und  vom  selben  Meister,  die  Kasserolle  Figdors,  die  Kannen  und  der 
Zuckerständer  des  Grafen  Wickenburg  (sämtliche  von  1807,  bezeichnet  A.  R.) 
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und  die  Kannen  des  Museums  von  i8io, 
ebenfalls  von  A.  R.,  welches  Zeichen  ich 
auf  A.  Rungaldier,  den  Vater  des  bekannten 
Miniaturisten,  deute,  sind  in  ihrer  gesetzten 
Punzen-  und  Treibarbeit  mit  das  Beste, 
das  wir  kennen. 

Auch  Bozen,  Czernowitz,  Krakau, 

Lemberg,  Linz,  Salzburg  waren  mehr 
oder  minder  gut,  wenn  auch  keineswegs 
ausreichend  vertreten,  auf  Schärding  hat 
bereits  Braun  aufmerksam  gemacht,  wir 
sahen  den  merkwürdigen  Pokal  des  Für- 
sten Liechtenstein  von  1600  mit  der  Marke 
G.  S.,  der  zu  den  wertvollsten  altösterreichi- 
schen  Arbeiten  gehört.  Es  wird  hoffentlich 
gelingen,  in  diese  Erscheinung,  die  auf  eine 
fest  begründete  lokale  Tradition  hinweist, 

Licht  zu  bringen.  — Was  Ungarn  be- 
trifft, dessen  reiche  Schätze  seinerzeit  auf 
der  Goldschmiedeausstellung  im  Palais 
Schwarzenberg  und  auf  der  Millenniumsaus- 
stellung allgemeine  Bewunderung  erregten,  so  kam  Siebenbürgen,  dieser  alte 
Sitz  fruchtbarer,  von  eingewanderten  und  einheimischen  deutschen  Meistern 
geübter  Goldschmiedekunst  zu  bester  Geltung.  Die  reiche  Kollektion  sieben- 
bürgischer  Löffel  des  XVI.  Jahrhunderts  aus  der  Sammlung  Figdor  mit 
ihren  abwechslungsreich  gestalteten,  zum  Teil  wundervoll  profilierten  Stielen, 
zum  Teil  signiert,  aber  in  diesen  Signaturen  noch  nicht  durchwegs  gedeutet, 
ist  eine  Sehenswürdigkeit  ersten  Ranges.  Nicht  minder  interessant  ist  die 
ebenfalls  Figdorsche  Deckelkanne  mit  Goldmünzen  römischer  Kaiser  und 
Kaiserinnen,  gezeichnet  P.  R.  1637,  und  mit  der  gravierten  Inschrift  versehen: 
,, Diese  Kann  hab  ich  Petrus  Fronius  lassen  verfertigen  meinen  lieben  Sohn 
Danieli  Fronio  zum  gedechtn(iss).“  Der  Hermannstädter  Meister  Sebastian 
Hann  (1644  bis  1713)  trat  uns  in  einer  Schale  des  Kaiserslauterner  Museums 
wie  in  einem  Deckelpokal  der  Baronin  Mylius  aufs  beste  entgegen;  auch 
das  Taufbecken,  eine  auf  hohem  Fuße  ruhende  Schale  mit  getriebenen 
Darstellungen  der  Evangelisten  und  der  Taufe  Christi  und  der  Inschrift  am 
Rande:  ,,Gott  zu  Ehren,  der  Kirche  zum  Gebrauche,  dem  N.  E.  W.  H. 
Valent.  Röhrich  Wohlmert  H.  Bürgerm,  der  königl.  Hermannstadt  zum 
Gedächt.  lasst  diese  Taufschale  verfertigen  die  Tugens.  Fr.  Magar.  Aredini, 
Reli,  Anno  1685,  die  14.  Sept.“  ist  eine  glanzvolle  Leistung  des  Meisters  H.  S. 

All  diesen  Beziehungen,  Objekten  und  Archivalien  auf  Grund  des  durch 
unsere  Ausstellung  vorbereiteten  Materials  und  des  durch  sie  gewiesenen 
Weges  nachzugehen  und  den  Aufbau  einer  Geschichte  der  österreichischen 
Goldschmiedekunst  zu  versuchen,  wird  unsere  nächste  Sorge  und  Arbeit  sein. 


Ausstellung  alter  Goldschmiedearbeiten  im  k.  k. 
Österreichischen  Museum,  Fruchtschale,  von 
E.  B.  ?,  Wien  182g  (Kat.  Nr.  1 177) 
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ENGLISCHE  ARBEITERDÖRFER.  11.  PORT 
SUNLIGHT  h»  VON  H.  E.  VON  BERLEPSCH- 
VALENDAS-PLANEGG-MÜNCHEN  5fr 


^LS  Mr.  W.  H.  Lever  im  Jahre  1885  anfing,  sich 
mit  der  Fabrikation  von  Seife  in  einem  nicht  zu 
umfangreichen  Betriebe  zu  befassen,  lag  ihm  der 
Gedanke  noch  völlig  ferne,  eine  Niederlassung  zu 
gründen,  für  welche  die  Bezeichnung  ,,Dorf“  in- 
soferne  nicht  mehr  ganz  zutreffend  ist,  als  man, 
gewöhnlich  wenigstens,  in  derartig  benannten  Ge- 
meinwesen keine  technischen  Institute,  hervorragend 
^ schöne  Schulgebäude,  Hallen  zum  Zwecke  musi- 
— kalischer  oder  dramatischer  Aufführungen,  wohl- 


gepflegte Freiluftbäder  für  Männer  und  Frauen,  Spielplätze,  Turnhallen, 
Bibliotheken  und  andere  Einrichtungen,  die  Unterrichtszwecken,  der  Unter- 
haltung, der  öffentlichen  Hygiene  und  so  weiter  dienen,  vorfindet.  Weiter 
pflegt  die  Dorfarchitektur,  sei  sie  auch  noch  völlig  unberührt  von  den  ver- 
bessernden oder  auch  (meist)  verschlechternden  Einflüssen  neuzeitlicher 
Baumeister,  die  alles  andere  eher  als  sachlich,  einfach  und  dennoch  schön 
zu  bauen  gelernt  haben,  jene  reiche  Abwechslung  an  Erscheinungen  nicht 
aufzuweisen,  die  geradezu  verblüffend  für  jeden  wirken  muß,  der  zum  ersten 
Male  die  Straßen  dieser  Gartenstadt  — das  ist  wohl  die  richtigere  Be- 
zeichnung — durchwandert.  Das  Dorf  ist  etwas  in  Einklang  mit  dem  Erd- 
boden und  seinen  Eigentümlichkeiten,  den  Sitten  der  Einwohner  gemäß 
Gewachsenes.  Seine  baulichen  Erscheinungen  zeigen  einen  durchgehenden 
Typus  der  Grundrißlösungen  und  diesem  entspricht  die  äußere  Gestalt 
der  Häuser.  Anders  in  vielen  Punkten  verhält  sich  die  Sache  bei  Neu- 
gründungen. Fehlt  schon  jenen  Städten,  wie  zum  Beispiel  Karlsruhe,  Mann- 
heim, Petersburg,  die  ihre  Existenz  der  Gründungslust  eines  Monarchen 
verdanken,  all  das,  was  ältere  Städte  ungleich  viel  interessanter  erscheinen 
läßt,  so  ist  dies  in  weit  höherem  Maße  durchschnittlich  der  Fall  bei  ländlichen 
Ansiedlungen,  die  sich  nicht  um  die  Kirche  und  das  Wirtshaus,  sondern  um 
ein  riesiges  industrielles  Unternehmen  gruppieren,  in  erster  Linie  mit  Bezug 
gerade  darauf  ihre  Gliederung  erfahren.  Man  erkennt  in  der  Anlage  der 
Straßenzüge  meist  nur,  daß  der  projektierende  Architekt  oder  Ingenieur  den 
Gebrauch  des  Lineals  allen  anderen  Überlegungen  vorzieht,  auch  alles  kurzer 
Hand  wegrasiert,  was  etwa  an  alten  Baumbeständen  scheinbar  hindernd  im 
Wege  steht.  Das  schlechteste  Beispiel  geben  durchschnittlich  hierin  staat- 
liche und  städtische  Behörden.  Ihr  Sündenregister  in  dieser  Richtung  ist 
länger  als  Leporellos  Aufzählung  der  Liebesaffären  seines  Herrn.  Wenn  in 
neuerer  Zeit  gegen  dieses  geradezu  zum  groben  Unfug  ausgeartete 
Ruinieren  aller  landschaftlichen  Reize  energisch  Front  gemacht  wird,  so  hat 
es  seine  vollste  Berechtigung  und  ist  ein  Zeichen  gesunder  Reaktion.  Das  im 
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vorigen  Aufsatz  behandelte  Bournville,  nicht  minder  Port  Sunlight,  neuerdings 
auch  Earswick  bilden  schlagende  Beispiele  für  das  entgegengesetzte  Vor- 
gehen. Es  sind  praktisch  gedachte  Anlagen  in  künstlerischem  Rahmen.  Diese 
neuzeitlichen  englischen  Arbeiterdörfer  entstanden  aus  anderen  Zwecken 
als  bäuerliche  Anlagen,  ihre  Bevölkerung  ist  eine  völlig  anders  geartete,  in 
ihnen  drückt  sich  vor  allem  der  Wunsch  aus,  einen  bisher  vernachlässigten 
Teil  der  menschlichen  Gesellschaft  kulturell  in  jeder  Hinsicht  zu  heben,  die 
soziale  Stellung  zu  bessern,  die  moralische  und  physische  Hygiene  in  allen 
Punkten  anzustreben,  den  Menschen  nicht  in  seiner  täglich  gleichmäßigen 
Beschäftigung  untergehen  zu  lassen,  kurzum:  sie  sind  der  Ausdruck  modern 


Abb.  I.  Chester,  Straße  mit  alten  Fachwerkbauten 


menschlichen  Willens  in  seiner  höchsten  und  besten  Ausbildung.  Es  sind 
Schöpfungen,  bei  denen  zwar  auch  eine  gewisse  Verwandtschaft  der 
Wohnungsanlagen  vorhanden  sein  mußte,  soweit  es  die  Plandisposition 
betrifft,  indes  sind  sie  weit  davon  entfernt,  in  der  äußeren  Erscheinung  die 
Gleichheit  des  Zweckes  zu  verraten.  Das  hat  seine  guten,  es  hat  auch  seine 
Schattenseiten.  Auf  alle  Fälle  sind  es  Erscheinungen,  die  keine  Vorläufer, 
keine  weit  zurückreichende  Entwicklungsgeschichte  haben  und  dennoch 
heute  auf  einem  Grad  der  Vervollkommnung  angekommen  sind,  der  durch 
keinerlei  Parallelbestrebungen  übertroffen  wird. 

Die  erste  Fabrik,  die  aus  der  ,,Sunlight-Soap“  hervorging,  wurde  im 
Jahre  1886  in  Warrington-Liverpool  in  Betrieb  gesetzt.  Schon  ein  Jahr 
später  erwies  sie  sich  als  räumlich  unzureichend.  Der  Besitzer  versuchte 
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Abb.  2.  Chester,  alte  Fachwerkbauten 


gar  nicht  erst  Vergrößerungen  am  vorhandenen  Fabriksbetrieb  vorzu- 
nehmen und  seine  Arbeiter  noch  in  den  zumeist  durchaus  unzulänglichen 
Wohnungsverhältnissen  zu  belassen,  mit  denen  sie  sich  bisher  abzufinden 
hatten,  vielmehr  entschloß  er  sich  zu  einer  völligen  Verlegung  des  Betriebs 
vor  die  Stadt  hinaus  mit  der  Absicht,  auch  gleichzeitig  seine  Arbeitskräfte 
in  ganz  anderer  Weise  unterzubringen  als  bisher.  In  der  ganzen  Art,  wie 
diese  Aufgabe  angefaßt,  baulich  und  rechnerisch  geplant  und  ausgeführt 
wurde,  spricht  jener  kühle,  weitblickende,  menschenfreundliche,  aber  nicht 
etwa  sentimental-wohltäterische  Zug,  mit  einem  Wort:  das  große  Denken  in 
sozialen  Dingen,  wie  es  spezifisch  englisch  ist,  außerordentlich  sympathisch 
an.  Keine  langen  Redensarten,  keine  an  die  Öffentlichkeit  gerichteten  Apostro- 
phierungen mit  allerlei  Schlagworten  selbstgefälliger  Art,  keine  Bedingungen, 
die  dem  Arbeiter  Verpflichtungen  anderer  als  rein  menschlicher  Art  auf- 
erlegen und  ihn  zum  ewig  Dankschuldigen  des  schöpferischen  und  genialen 
Mannes  machen,  der  hier  den  Ausdruck  der  gemeinsamen  Arbeit  aller  in 
großartiger  Weise  verkörpert  hat  unter  Zugrundelegung  von  Prinzipien,  die 
edelsten  Gerechtigkeitssinn  offenbaren. 

Das  neue  Bauterrain  mußte  so  beschaffen  sein,  daß  die  Abfuhr  der 
fertigen  Handelsartikel  durch  die  unmittelbare  Nähe  von  Verkehrswegen 
ermöglicht  und  die  Erwerbung  des  Platzes  mit  nicht  allzu  erheblichen  Kosten, 
wie  sie  durch  die  Grund-  und  Bodenspekulation  unter  Umständen  über  Nacht 
geschaffen  sind,  verknüpft  war.  Gerade  der  letztere  Umstand  ist  für  die 
Bebauung  eines  Geländes  mit  billigen,  dennoch  aber  nicht  kasernenhaft 
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wirkenden  Häu- 
sern ausschlag- 
gebend. Brombo- 
rough  Pool,  sie- 
ben Meilen  von 
Liverpool  strom- 
aufwärts gelegen, 
wurde  das  Ter- 
rain der  neuen 
Ansiedlung.  Einer- 
seits bot  der  über 
eine  englische  Mei- 
le breite  Mersey, 
auf  der  anderen 
die  dicht  an  den 
zukünftigen  Bau- 
gründen vorüber- 
führende London- 

Nortb  Western  and  Gr.  Western  Joint  Railway  die  nötigen  Verkehrsmöglicb- 
keiten.  Ehe  man  ans  Bauen  denken  konnte,  mußten  erst  umfassende  Vor- 
arbeiten geleistet  werden,  denn  bei  Flutzeit  spülten  die  Wasser  des  mächtigen 
Stromes  über  die  ganze  Fläche  hin.  Dammbauten,  Hafenanlagen,  Boden- 
entwässerung, Erdbewegungen  großen  Stils  und  gleichzeitige  Anlagen  für 
Trinkwasserzuleitung,  für  ein  Kanalnetz  zur  Entfernung  der  Schmutzwasser 
und  menschlichen  Abfallstoffe,  für  Gasbeleuchtung  oder  elektrisches  Licht  — 
Dinge,  derentwegen  der  Boden  der  Großstädte  nie  zur  Ruhe  kommt  — , das 
alles  bildete  die  nötigen  Voraussetzungen.  Weiter  Straßenbauten,  die  gleich- 
zeitig als  Verkehrswege  für  den  Fabriksbetrieb  praktisch,  mit  Rücksicht  auf 
die  neuen  Häuserquartiere  aber  auch  so  angelegt  werden  mußten,  daß  sie 
allen  Erfordernissen  der  Hygiene,  besonders  in  Bezug  auf  Besonnung  der 
Wohnungen,  entsprachen.  Allen  Punkten  gesellte  sich  aber  gleich  vom 
Anfang  an  künstlerische  Überlegung,  die  mit  der  architektonischen  Bild- 
wirkung rechnete.  Alle  Fragen  haben  eine  vorzügliche  Lösung  gefunden. 
Zwischen  den  mächtigen  Anschüttungen  blieben  mit  dem  bewußten  Zwecke, 
dem  ganzen  eine  gewisse  Abwechslung  des  Anblicks  zu  schaffen,  einzelne 
Teile,  Niederungen,  stehen,  um  die  daselbst  projektierten  Parkanlagen 
interessanter  in  der  Erscheinung  zu  machen.  Die  anfängliche  Ausdehnung 
der  Anlage  betrug  56  Acres  (i  Acre  = 40,  4671  Ar),  wovon  24  auf  die  Fabriks- 
anlagen, der  Rest  zur  Anlage  von  Arbeiterwohnhäusern  gerechnet  wurden. 
Der  Preis  pro  Acre,  auf  dem  im  Durchschnitt  zehn  Wohnhäuser  zu  stehen 
kommen,  betrug  240  Pfund.  Unter  ständiger  Erweiterung  umfaßt  heute  die 
Anlage  230  Acres,  90  für  die  Werke,  140  für  das  ,,Village“.  Der  Preis  der 
letzten  Erwerbungen  (Primrose  Hill,  woselbst  sich  bereits  eine  seither  völlig 
demolierte  und  neu  aufgebaute  Arbeiterhäuserkolonie  befand)  betrug  bereits 
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1000  Pfund  pro  Acre.  Mr.  Lever  befolgte  dabei  konsequent  die  Anwendung 
des  Prinzips  des  ,, Prosperity  Sharing“.  Ausgehend  von  der  Anschauung, 
daß  ,, Profit  Sharing“,  das  heißt  Gewinnteilung,  wie  sie  bei  einer  Reihe  großer 
Unternehmungen  eingeführt  ist,  untunlich  sei,  da  die  unter  Umständen  ein- 
tretende Teilung  eines  Verlustes  (Löss  Sharing)  nicht  eingeführt  werden  könne 
und  der  Arbeiter,  gehen  die  Geschäfte  gut  oder  schlecht,  immer  der  erst- 
berechtigte Gläubiger  des  Brotherrn  sein  müsse,  sprach  er  klar  und  in  un- 
zweifelhafter Form  den  Grundsatz  aus:  ,,One  of  the  best  methods  for  the 
application  of  the  principle  of  prosperity  sharing  is  to  he  found  in  building 
Cottages  to  he  let  to  labour  at  low  rentals.  This  plan  is  most  effective  in  eleva- 
ting  and  bettering  the  condition  of  labour  and  has  the  additional  advantage  of 
ensuring  that  the  wives  and  children  shall  have  it.  But  this  method  is  the  one 
that  is  most  often  impossible  of  application,  and  in  any  case  is  only  one  of 
hundreds  of  schemes.  Contributions  me  he  made  towardsthe  building  of  clubs, 
recreation  halls,  institutions,  summer  holidays,  winter  entertainements  sick 
and  burial  societies  and  hundred  of  others.  By  contributions  to  objects  such 
as  these,  labour  enjoys  the  füllest  liberty  in  managing  its  own  institutions 
Outside  the  business,  whilst  management  is  maintained  in  its  proper  place 
inside  the  business.“  (Um  die  Prinzipien  des  ,, Prosperity  Sharing“  in  möglichst 
praktische  Form  zu  bringen,  empfiehlt  es  sich  am  meisten,  aus  Geschäftsüber- 
schüssen Arbeiterwohnungen  zu  möglichst  niedrigen  Mietbeträgen  zu  bauen. 
Die  auf  diese  Weise  verbesserten  Lebensbedingungen  der  Arbeiter  haben 
den  Vorzug,  der  Familie,  den  Frauen  und  Kindern  zu  gute  zu  kommen.  Immer 
ist  es  kaum  möglich,  die  Sache  gerade  in  dieser  Weise  zu  regeln,  und  mein 
System  ist  nur  eine  unter  Hunderten  von  Möglichkeiten.  Zuschüsse  in  der 
Form  von  Erbauung  von  Klubhäusern,  Erholungsräumen  und  ähnlichen  Ein- 
richtungen, zu  sommerlichen  Ferien,*  zu  winterlichen  Unterhaltungen,  zu 
Kranken-  und  Sterbekassen  und  anderem  müssen  als  selbstverständlich  vor- 
ausgesetzt werden.  Auf  diese  Weise  kommt  der  Arbeiter  zur  wünschenswerten 
Freiheit,  die  ihm  die  absolut  selbständige  Führung  seiner  eigenen  Angelegen- 
heiten ermöglicht.  Die  Geschäftsführung  der  Gesamtanlage  bleibt  Sache  der 
Unternehmung,  das  heißt:  sie  enthebt  den  Arbeiter  mancher  Umständlichkeit.) 

Mit  der  Verbesserung  des  gesamten  Lebenshaushalts  der  arbeitenden 
Bevölkerung,  die  niemals  charitativen  Charakter  haben,  sondern  zur  stetigen 
Erweiterung  der  Unternehmung  beitragen  soll,  muß  gleichzeitig  Sorge  ge- 
tragen werden,  daß  jeder  Geschäftszuwachs  allen  Beteiligten  zu  gute  komme, 
Prosperität  des  Kapitals  also  gleichzeitig  Wohlfahrt  der  Arbeiter  bedeute. 
Lever  betont  dabei  ausdrücklich,  daß  man  immer  nur  die  Schlagworte 
Kapital  und  Arbeit  vernehme  als  die  Bezeichnung  zweier  feindlicher  Kräfte, 
während  sie  sich  doch  ergänzen  sollten;  zwischen  beiden  muß  aber  unbedingt 
ein  Mittelglied  vorhanden  sein,  das  ,, Management“  (ein  Ausdruck,  für  den 


* Die  Fabriksleitung  bewilligt  ohne  jedweden  Lohnabzug  ihren  Arbeitern  im  Sommer  eine  volle  Ferien- 
woche. Diese  wird  von  vielen  derselben  zu  Ausflügen  benützt.  So  besuchte  zum  Beispiel  eine  größere  Gesell- 
schaft die  Pariser  Weltausstellung  im  Jahre  1900. 
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Abb.  4.  Alte  Farmhäuser  in  Broadway,  Worc. 
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die  deutsche  Sprache  keine  kurze  treffende  Übersetzung  hat).  „The  better 
the  management  the  greater  the  success.  The  worse  management  the  greater 
the  failure.“  (Je  besser  die  Geschäftsführung  (management),  desto  größer  der 
Erfolg.  Je  schlechter  sie  aber  ist,  desto  größer  der  negative  Erfolg  — ein 
Prinzip,  das,  obwohl  es  alle  Lebensverhältnisse  gleichmäßig  trifft,  in  der  Er- 
ziehung so  gut  wie  gar  keine  Rolle  spielt,  verstehen  doch  unzählige  Erzieher 
es  absolut  nicht,  mit  den  ihnen  anvertrauten  Pfunden  den  Ausgleich  zwischen 
Vereinnahmung  von  Wissen  und  Verausgabung  von  Kraft  zu  finden.) 

Um  die  Sache  in  Zahlen  kurz  zu  erläutern,  den  Unterschied  zwischen 
,, Prosperity  Sharing“  und  „Profit  Sharing“  zu  zeigen,  diene  folgendes:  Der 
Durchschnittspreis  der  Landerwerbung  war  anfangs,  wie  schon  gesagt, 
240  Pfund  pro  Acre.  Da  auf  den  Acre  nicht  mehr  als  zehn  Wohngebäude 
zu  stehen  kamen  — das  englische  Baugesetz  erlaubt  deren  bis  zu  fünfzig  — 
so  beträgt  der  Bodenwert  pro  Haus  24  Pfund.  Nimmt  man  (die  Preise  wären 


Abb.  5.  Aus  Willersey  bei  Broadway 
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heute  weitaus  höher)  als  Summe  der  Baukosten  pro 
Haus  den  Betrag  von  330  Pfund  im  Durchschnitt 
an,  so  entfallen  also  auf  jedes  Haus  354  Pfund, 
Gartenanlagen,  Pflanzenkulturen  zur  Benützung 
für  die  Einwohner,  Straßenerhaltung,  Wasser- 
verbrauch etc.  nicht  eingerechnet.  Nimmt  man 
nun,  Abnützung  der  Bauten  und  so  weiter  mit- 
gerechnet, eine  Verzinsung  dieses  Kapitals  zu 
5 Prozent  an,  so  betrüge  der  Wochenmietzins  pro 
Haus  mindestens  6 Schilling  8 Pence.  Wird  aber 
die  Verzinsung  samt  Nebenbeträgen  zu  3V2Prozent 
gerechnet,  so  betrüge  sie,  für  die  Anlagesumme 
von  354  Pfund  allein  gerechnet,  4 Schilling  9 Pence, 
unter  Hinzurechnung  aller  weiteren,  nicht  zu  um- 
gehenden Ausgaben  (Gärten,  Straßen  etc.)  8 Schil- 
ling oder  22  Pfund  8 Schilling  pro  Jahr.  Faktisch 
gehen  aber  bloß  13  Pfund  ein,  daher  Differenz: 
9 Pfund  8 Schilling.  Für  diese  Differenz  kommt  der 
Gewinnanteil  des  Arbeiters  am  Geschäftsbetrieb 
auf.  Eigentlich  gehen  sie  aus  der  Tasche  des  Eigen- 
tümers. 350.000  Pfund  beträgt  die  Gesamtsumme 
der  für  Wohnhäuser  aufgewendeten 
Mittel.  Zu  5 Prozent  gerechnet,  müßten 
diese  eine  Rente  von  17.500  Pfund  abwerfen.  Sollte  nun  die  Rente 
zu  gleichen  Teilen  auf  die  2200  Seelen*  zählende 
Bevölkerung  verteilt  werden,  so  träfe  das  pro 
Kopf  zirka  8 Pfund.  Statt  nun  die  genannte 
Summe  in  bar  auszuzahlen  (das  wäre 
Profit  Sharing)  und  sie  auf  diese  Weise 
mit  absoluter  Sicherheit  der  Schenke, 
dem  Putzmacherladen,  dem  Zucker- 
bäcker oder  anderen  Geldschluckern 
zugeführt  zu  sehen,  wird  daraus  die 
Differenz  zwischen  den  Zinsen  des  An- 
lagekapitals und  tatsächlicher  Verzin- 
sung gedeckt.  Dem  Arbeiter  und  seiner 
Familie  wird  dadurch  eine  Wohnweise 
ermöglicht,  wie  sie  diesem  Stande  sonst 
absolut  unzugänglich  wäre.  Er  hat,  ohne 

* Seit  dem  Zeitpunkte,  wo  Mr.  Lever  diese  Worte 
niederschrieb,  1901,  ist  die  Bevölkerungsziffer  auf  über 
3000  Köpfe  gestiegen.  Ebenso  haben  sich  die  Baupreise 
in  kurzer  Zeit  wieder  verändert.  Ein  Cottage,  das  in  der 
Begründungszeit  von  Port  Sunlight  200  Pfund  Bau- 
kosten verursachte,  würde  heute  330,  ein  Parlour-Cottage,  Wivsväc, 

zum  Preise  von  350  Pfund  damals,  heute  550  Pfund  kosten.  Abb.  7.  Fachwerkhaus  in  Petworth 


Abb.  6.  Fensteranordnung  an  einem 
Hause  in  Rye 
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einen  außerordentlichen  Beitrag  leisten  zu 
müssen,  eine  ausreichend  große  Wohnung, 
die  ohne  jedwede  Zugabe  unter  den  gewöhn- 
lichen Verhältnissen  das  Doppelte  kosten 
würde,  er  hat  ein  Stück  Gartenland,  zu  dessen 
Bebauung,  da  jahraus,  jahrein  die  Tätigkeit  in 
der  Fabrik  nachmittags  5 Uhr  auf  hört,  Zeit 
genug  übrig  bleibt.  Es  deckt  ihm  nicht  bloß 
den  eigenen  Bedarf*  an  Vegetabilien  voll- 
ständig, sondern  es  bringt,  wie  Bournville  es 
zeigt,  gegebenenfalls  sogar  noch  einen  Über- 
schuß. Der  erzieherische  und  gesundheitliche 
Einfluß  einer  derartigen  Ausnützung  der  freien 
Stunden  liegt  klar  auf  der  Hand.  Außer  den 
8.  Hauseingang  m Luntley  wenigen  Tuberkulosekranken,  die  schon  bei 

Bezug  der  Wohnungen  in  Port  Sunlight  leidend  waren,  sind  seither  keine 


* England  ist  bekanntermaßen  das  Land  des  Fleischkonsums  par  excellence.  Durch  die  Zunahme 
des  Vegetabilienbaues  ist  eine  zunehmende  Ernährung  vegetativer  Art  ermöglicht,  damit  gleichzeitig  die 
Gelegenheit  zu  Ersparnissen  geboten.  In  Bournville  zum  Beispiel  ist  der  Fleischkonsum  merkbar  zurück- 
gegangen, seit  dessen  Bewohner  selbst  vortreffliches  Gemüse  ziehen.  Die  Arbeitskraft  der  so  Ernährten 
ist  nicht  zurückgeblieben,  der  allgemeine  Gesundheitszustand  ein  vortrefflicher,  die  Kindersterblichkeit,  wie 
schon  im  vorigen  Aufsatz  gesagt,  äußerst  gering.  Allerdings  spielt  dort  der  Alkohol  gar  keine  Rolle. 
Man  lebt  abstinent.  Port  Sunlight  hat  eine  Wirtschaft.  Bei  einer  Bevölkerungsziffer  von  zirka  3000  Seelen 
würden  sich  in  Deutschland,  der  Schweiz  u.  s.  w.  wahrscheinlich  zwanzig  oder  mehr  Kneipen  finden  lassen. 
Manche  Handwerkerorganisationen  Englands  setzen  Enthaltsamkeit  vom  Genuß  geistiger  Getränke  als 
Bedingung  der  Mitgliedschaft  voraus.  In  Deutschland  hat  die  Sozialdemokratie  diesen  Punkt  bis  dato  nie  berührt, 
auch  spielt  bei  staatlichen  Wirtschaftskonzessionen  nur  die  Bedürfnisfrage  eine  Rolle,  nicht  aber  die  Volks- 
hygiene, ebensowenig  der  Alkohol  als  Exzeßerreger,  die  Rücksicht  auf  psychische  Hygiene.  Betrunkenheit  gilt  im 
Gegenteil  ja  bei  allen  Kriminalfällen  als  mildernder  Umstand.  Justitia  wird  also  mit  vollem  Recht  dargestellt 
mit  verbundenen  Augen.  Gerichtshöfe,  Geschwornengerichte,  aus  Nichttrinkern  zusammengesetzt,  würden  wahr- 
scheinlich in  vielen  Fäl- 
len anders  urteilen,  als 
es  jetzt  der  Fall  ist.  Die 
Trinksitten  eines  großen 
Teiles  der  akademischen 
Jugend  werden  von  vielen, 
deren  Urteilsbefähigung 
als  selbstverständlich  vor- 
ausgesetzt wird,  ins  spä- 
tere Leben  mit  hinüber- 
genommen, die  Unsitte 
der  „Früh- und  Spätschop- 
pen“,  besonders  in  kleinen 
Städten,  als  eine  gesell- 
schaftliche Unterhai  tungs- 
möglichkeit  kultiviert, 
während  sie  doch  ganz 
anderen,  nicht  gerade  kul- 
turfördernden Motiven 
entspringt.  Die  gleichen 
Leute  aber,  die  solchen 
Dingen  fröhnen,  wollen 
vom  Volk  unbedingt 
als  Vertreter  der  guten 
Sitte,  als  geistig  Höher- 
stehende betrachtet  sein. 


Abb.  9.  Das  ,,Gate-House“,  Moreton  Old  Hall 
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neuen  Fälle  aufgetreten.  — Die  vielen  hundert  Millionen,  welche  in  den 
letzten  Dezennien  zwecks  Errichtung  von  Lungenkranken-Heilstätten  auf- 
gewendet wurden,  obschon  deren  erhoffte  Wirksamkeit  durchaus  nicht  ein- 
getreten ist,  hätten  ihre  Verwendung  weitaus  besser  im  Dienste  der  Woh- 
nungsverbesserung gefunden.  Wird  in  der  ganzen  Medizin  die  Bedeutung  der 
Prophylaxe  außerordentlich  hoch  eingeschätzt,  warum  wird  dann  das  weitaus 
wirksamste  Mittel  gegen  physische  und  psychische  Erkrankung,  Schaffung 
rationeller  Wohnzustände  für  die  wirtschaftlichen  Schwachen,  nicht  mit  allen 
Mitteln  angestrebt?  Will  man  alle  gerade  nach  dieser  Richtung  bei  englischen 
Arbeiterdörfern  in  Frage  kommenden  Gesichtspunkte  ihrem  ganzen  Gewicht 
nach  ins  Auge  fassen,  dann  kann  das  Verdienst  ihrer  Urheber  überhaupt  gar 


Abb.  IO.  Port  Sunlight,  Situationsplan 


nicht  hoch  genug  angeschlagen  werden,  und  zwar  im  speziellen  Falle  um  so 
mehr,  als  den  Nutznießern  dieser  Schöpfungen  keinerlei  Verpflichtungen  auf- 
erlegt werden,  die  sie  zu  einer  Art  von  Hörigen  den  Stiftern  gegenüber  machen. 
Das  ganze  geschäftliche  Prinzip  dabei  ist  das  der  Kooperation  von  Arbeitenden 
und  Leitenden,  denn  die  möglichste  Förderung  des  gemeinsamen  Arbeitsresul- 
tats liegt  im  Interesse  beider  Seiten.  Einer  freilich  muß  die  Leitung  der  ganzen 
Sache  in  Händen  haben.  Man  könnte  also  das  gesamte  Unternehmen  als  eine 
Kooperativ-Monarchie  im  kleinen  bezeichnen.  Lever  äußert  sich  dazu  selbst: 
,,Laßt  den  Monarchen  verschwinden  und  ihr  habt  die  Kooperativ-Republik. 
Der  Monarch  ist  indes  ein  erträglicher  Tyrann  und  der  Versuch  eines  rein 
demokratischen  Regimes  erscheint  vorerst  noch  als  etwas  sehr  Zweifel- 
haftes.“ Wie  soll  man  Leute,  die  ihr  Vorleben  unter  den  elendesten  Ver- 
hältnissen verbrachten,  die  weiter  keine  Lehrer  als  durch  Entbehrung  und 
Alkoholgenuß  herabgekommene  Eltern  und  Genossen  hatten,  für  reif  zur 
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freiesten  Ausübung  ihrer  Entschlüsse  erachten?  Dennoch  wird  unter  den 
jetzt  geschaffenen  Verhältnissen  ein  neues  Geschlecht  erwachsen,  das,  durch 
bessere  Existenzbedingungen  selbst  höher  geartet,  zur  freien  Selbstbestimmung 
sich  als  befähigt  erweisen  wird.  Dank  einem  gesunden  Leben,  dank  einer 
vernünftigen  Unterweisung  und  Erziehung,  werden  sie  das  Recht  zu  erlangen 
im  Stande  sein,  sich  selbst,  und  zwar  gut  zu  regieren.  — Es  kam  vor,  daß  die 
gut  kultivierten  Vorgärten  der  Häuser  in  Port  Sunlight  von  den  ersten 
Bewohnern,  denen  der  Begriff  für  den  Wert  eines  blumigen  Fleckchens  Erde 
völlig  fehlte,  zur  Anlage  von  Misthaufen,  Schweineställen  und  so  weiter  be- 
nützt wurden.  Daraus  konnte  man  ihnen,  die  niemals  in  halbwegs  anständigen 


Abb.  II.  Port  Sunlight,  Gruppenbau  von  sieben  Häusern,  Cottagetypus,  J.J.  Talbot,  Architekt 


Verhältnissen  lebten,  keinen  Vorwurf  machen,  indes  bekundeten  sie  damit 
doch  die  völlige  Unfähigkeit  zum  Seif  Governement.  Ihre  Kinder,  ihre  Enkel 
werden  anders  geartet,  menschlich  reifer  zum  Genuß  der  Freiheit  sein  und 
Verständnis  besitzen  für  die  komplizierten  Bedingungen,  für  die  Notwendig- 
keit eines  weit  ausschauenden  Blickes,  die  allein  das  fortgesetzte  Blühen 
großer  Unternehmungen,  deren  Erfolg  oder  Schädigung  jeden  der  Beteiligten 
trifft,  zu  erhalten  im  stände  sind.  Vorerst  haben  sie  indes  genug  damit  zu  tun, 
sich  alles  dessen  zu  entledigen,  das,  widerwärtigen  Schmutzflecken  ähnlich, 
ihr  früheres  Leben  beeinträchtigte. 

* * 

=1: 

Was  die  eigentliche  bauliche  Anlage  von  Port  Sunlight  betrifft,  so  weicht 
sie  in  manchen  Punkten  von  George  Cadburys  Schöpfung,  Bournville,  ab. 
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Blieben  auch  bezüglich 
aller  wichtigen  nach  der 
sozialen  oder  hygieni- 
schen Seite  ins  Gewicht 
fallenden  Punkte  die 
Grundlagen  die  nämli- 
chen, wurde  sogar  in 
mancher  Beziehung  von 
Anfang  an,  soweit  es 
sich  um  die  bauliche 
Disposition  der  Häuser 
handelt,  ein  weiter  ent- 
wickeltes Resultat  erzielt, 
so  differieren  die  Anlagen 
in  mancher  Beziehung 
doch  ganz  wesentlich. 

In  Bournville  bildet 
das  Doppelhaus  den  vor- 
wiegenden Typus;  der 
Gruppenbau,  der  eine  stärkere  Ausnützung  des  Terrains  gestattet,  ist  nicht 
die  Regel;  in  Port  Sunlight  ist  er  es.  Das  Einfamilien-,  das  Doppelhaus  als  in 
sich  geschlossene  Erscheinung  bildet  hier  den  Ausnahmefall.  Bournville  ent- 
hält pro  Acre  sechs  Wohngebäude,  Port  Sunlight  deren  zehn.  Das  spricht 
natürlich  hinsichtlich  der  Terrainteilung  im  ganzen,  hinsichtlich  der  Grund- 
rißausbildung der  zu  einem  Verband  von  fünf,  sechs,  auch  sieben  Baueinheiten 
gestalteten  Gruppenbauten,  weiter  hinsichtlich  der  äußeren  Durchbildung 
wesentlich  mit.  In  Bournville  bilden  Haus  und  Garten  ein  in  sich  und  nach 
außen  geschlossenes  Ganzes.  Die  einzelne  Bewohnerschaft  der  Häuser  genießt 
eine  deutlichere  Wahrung  ihrer  individuellen  Entwicklung,  die  durch  den 
Gartenzaun,  der  jedes  einzelne  Wohngrundstück  umgibt,  ihren  Ausdruck  findet. 
In  Port  Sunlight  schließt  an  jedes  Haus  rückwärtig  ein  mauerumschlossener 
Hof,  in  dem  sich,  völlig  getrennt  vom  Wohnhaus,  Kohlenraum,  Werkzeug- 
kammer und  Abort  befinden.  Die  rückwärtigen  Räume  der  Häuser  in  Bourn- 
ville haben  freien  Blick  nach  dem  Garten,  in  Port  Sunlight  nach  diesem  Hof, 
von  dem  aus  eine  Pforte  nach  den  zwischen  den  Häuserreihen  liegenden 
Allotment-Gardens  (Plan  12,  Abb.  10)  führt.  Letztere  sind  zwar  ihrer  Zuge- 
hörigkeit zu  den  Häusern  nach  abgesteckt,  bilden  aber  keine  sichtlich 
getrennten  Parzellen.  In  Bournville  ist  eine  bestimmte  Baufiucht  eingehalten, 
wogegen  in  Port  Sunlight  die  Gruppenbauten  eine  äußerst  kräftige  Gliederung 
durch  Eckrisaliten  (je  ein  Haus)  und  zurückliegende  Teile  erfuhren.  Die 
Straßenecken  erhielten  in  ersterer  Niederlassung  dadurch,  daß  auf  ihnen 
keine  ausgedehnteren  Gebäudekomplexe  zur  Entv/icklung  gelangen,  keine 
besonders  markante  Ausbildung.  In  der  anderen  gab  dagegen  die  gruppenweise 
ausgeführte  Bebauung  des  Terrains  Veranlassung  zu  eigentlichen  Straßen- 
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Abb.  13.  Schnitt  durch  ein  Haus  vom  Cottagetypus 


ecklösungen,  die  sowohl  in 
Bezug  auf  die  Grundriß- 
disposition (siehe  Abb.  12) 
dem  Architekten  Gelegen- 
heit boten,  die  Platzausnüt- 
zung in  vorzüglichster  Weise 
durchzuführen,  als  sie  an- 
derseits Grund  zu  reich 
silhouettierten  Architektur- 
veduten wurden.  Endlich  ist 
die  Erscheinung  am  einen 
Orte  gründlich  verschieden 
von  der  des  anderen  da- 
durch, daß  am  ersteren  von 
Anfang  an  das  allein  rich- 
tige Gefühl  vorherrschte, 
nirgends  die  Formenbehand- 
lung baulich  großer  Objekte 
in  kleinerem  Maßstabe  zu 
wiederholen.  Durchwegs  hat 
die  einfach  reizvolle  Aus- 
bildung des  älteren  englischen  Bauernhauses  zur  Grundlage  gedient.  In  Port 
Sunlight  spielen  Stilformen  bei  den  älteren  Häusern  eine  nicht  unwesentliche 
Rolle;  man  wird  stellenweise  des  Gefühls  nicht  Herr,  als  hätten  die  daselbst 
tätigen  Architekten  ganz  entgegen  der  Art  ihrer  Grundrißlösungen  in  Bezug 
auf  die  äußere  Erscheinung  nicht  gleich  den  richtigen  Ton  gefunden,  als 
hätten  sie  sich  erst  gewisser  schulmäßiger  Anhängsel  entschlagen  müssen, 
ehe  sie  ihrer  Aufgabe  auch  äußerlich  völlig  Herr  wurden. 

Der  heute  ziemlich  kostspielige  Riegelbau  hat  in  Anbetracht  des  Um- 
stands, daß  die  Existenzdauer  dieser  Häuser  nicht  auf  Hunderte  von  Jahren, 
sondern  vielleicht  auf  zwei,  drei  Generationen  veranschlagt  werden  kann, 
eine  in  Bezug  auf  die  Baukosten  sehr  weitgehende  Ausbildung  erfahren  ( wie 
Lever  selbst  es  betont).  Die  Resultate  der  letzten  Baujahre  dagegen,  bei  denen 
äußerste  Knappheit  in  der  Verwendung  dekorativer  Mittel  zur  Regel  wurde, 
sind  anderseits  vielleicht  das  Beste,  was  bisher  auf  diesem  Gebiet  ent- 
standen ist;  sie  müssen  als  geradezu  mustergültig  bezeichnet  werden.  Die 
ständig  steigenden  Baupreise  verbieten  bei  Objekten,  welche  die  Über- 
schreitung gewisser  Grenzen  ganz  von  selbst  unmöglich  machen,  jedwede 
Anlehnung  an  ältere,  durch  ihre  technische  Ausführung  zwar  mustergültige, 
aber  kostspielig  nachzuahmende  Vorbilder;  allein  schon  aus  sachlichen 
Gründen  müssen  allmählich  Lösungen  eintreten,  die  einen  gewissen  Ausgleich 
zwischen  Anlagekapital  und  Rente  ermöglichen.  Im  Interesse  einer  weiteren 
Entwicklung  dieser  gesunden  Art,  das  Leben  des  Arbeiters  und  seiner 
Familie  zu  heben,  erscheint  dies  geboten,  besonders  solange  nicht  die 
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Zwangsexpropriation  von  Grundstücken  zwecks  Ausführung  von  staatlich 
anerkannten  Wohlfahrtseinrichtungen  erträgliche  Bodenpreise  schafft.  Es 
wurde  zuvor  bereits  bemerkt,  daß  bei  der  Anlage  von  Port  Sunlight  für  den 
Acre  230  Pfund,  bei  der  Erwerbung  von  Primrose  Hill  aber  schon  1000  Pfund 
für  das  nämliche  Flächenausmaß  bezahlt  wurden.  Und  noch  ist  dies  der  End- 
punkt der  Preiserhöhung  nicht,  die,  zusammengenommen  mit  den  Baukosten, 
schließlich  zu  Resultaten  führen  muß,  welche  die  Fortführung  solcher 
Unternehmungen  direkt  unmöglich  machen,  mag  sie  nun  von  Einzelpersonen 
oder  von  Korporationen  angestrebt  werden.  Schließlich  muß  doch  das  Wort 
Zschokkes:  „Unsere  Menschheitsrechte  haben  wir  nicht  für  den  Staat,  sondern 
der  Staat  ist  erschaffen  für  sie“  zum  Rechte  kommen.  Speziell  im  vorliegen- 
den Falle  sind  keinerlei  Garantien  vorhanden  dafür,  daß  Mr.  Levers 
hochherzige  Art  des  ,, Prosperity  Sharing“  für  immer  bestehen  bleibe. 
Die  Frage  der  weiteren  Ausbildung  solcher  Arbeiterdörfer  wird  immer  und 
überall  zunächst  von  rechnerischen  Faktoren  abhängig  sein,  zumal  dann, 
wenn  sich  die  Fortführung  der  ganzen  Angelegenheit  zu  einer  vorzugsweise 
kommunalen  auswächst.  Auf  diesem  Wege  allein  ist  eine  Anbahnung  zur 
Lösung  der  ganzen  Arbeiterwohnungsfrage  zu  erwarten. 

Auch  in  Port  Sunlight  ist  an  einer  Ausbildung  von  zwei  Haustypen  fest- 
gehalten worden,  dem  einfachen  Cottage  (Abb.  ii),  Mietpreis  pro  Woche  samt 
Garten  3 Schilling  bis  4 Schilling  6 Pence,  und  demParlour-Cottage  (Abb.  14), 
Mietpreis  pro  Woche  6 Schilling  bis  6 Schilling  6 Pence;  vereinzelte  Häuser 
machen  bezüglich  der  Raumzahl  eine  Ausnahme,  sie  wurden  als  Wohnungen 
für  den  Arzt,  den  Geistlichen  und  die  höheren  Angestellten  der  Leverschen 
Werke  erbaut  und  fallen  also  nicht  unter  die  Kategorie  der  Arbeiter- 
wohnungen. Bei  der  einfacheren  Klasse  der  Cottage  enthält  das  nicht 
unterkellerte,  gegen  Bodenfeuchtigkeit  aber  hinlänglich  durch  Isolierschichten 
gesicherte,  eine  Stufe  über  dem  Terrain  liegende  Erdgeschoß  einen  größeren 
Koch-Wohnraum  von  mindestens  15x18  englischen  Fuß  (4,6x5>5  Meter), 
Scullery  (Abwaschküche)  mit  Waschkessel  und  Ausguß,  Badezimmer  mit 
Warm  Wasserzuleitung  von  der  Scullery  her,  Speisekammer  und  kleines 
Entree  vor  der  Treppe.  Kohlenraum,  Werkzeugkammer  und  Abort  sind  ent- 
weder ganz  vom  Hause  getrennt  an  der  Hofmauer  an-  oder,  wenn  im  Hause 
befindlich,  so  eingebaut,  daß  keinerlei  Gasentwicklung  im  Klosett  (Anschluß 
an  Kanalisation  wurde  schon  bei  Anlage  der  Niederlassung,  unterschiedlich 
zu  mancher  stolzen  kontinentalen  ,, Villenkolonie“  vorgesehen*)  entstehen 
kann.  Das  im  Dachstuhl  eingebaute  Obergeschoß  hat  drei  heizbare,  gut 
ventilierbare  Schlafzimmer.  Abbildungen  13  und  15  geben  den  Schnitt  eines 
Cottage  und  eines  Parlour-Cottage,  aus  denen  die  vollständig  ausreichenden 

* Gerade  in  diesen  hygienisch  außerordentlich  wichtigen  Dingen  zeigen  sich  die  Schwächen  umfang- 
reicher, neuer  baulicher  Anlagen.  Bei  sämtlichen  ,, Villenkolonien“  an  Münchens  Peripherie  spielt  die  „Grube“ 
noch  immer  ihre  alte  Rolle.  Das  sind  ja  für  so  viele  Architekten  ,, kleinliche  Nebensachen“,  wenn  nur  die 
Häuser  ordentlich  Figur  machen.  Die  Behörden  aber,  die  hierauf  bei  Bau-Erlaubniserteilungen  offenbar  nicht 
den  nötigen  Wert  legen,  zeigen  lediglich,  wie  rückständig  man  im  allgemeinen  ist,  als  ob  nicht  derlei  ständige, 
ihren  widerwärtigen  Einfluß  bemerkbar  machende  Einrichtungen,  wie  Gruben  oder  gar  Versitzgruben,  mindestens 
ebensosehr  ins  Gewicht  fallen  als  Vorkehrungen  gegen  Feuersgefahr  und  so  weiter. 
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Stockwerkshöhen,  2,50  Me- 
ter, ersichtlich  sind.  Die  Ven- 
tilation der  Räume  leidet 
darunter  nicht  im  geringsten, 
denn  alle  Fenstermaße  sind 
so  gehalten,  daß  reichlicher 
Luftzutritt  gesichert  ist. 

Außerdem  wirken  die  keinen 
Platz  versperrenden  Kamine 
vorzüglich  als  Abfuhrwege 
der  verbrauchten  Luft.  Be- 
merkenswert ist  die  Führung 
der  Züge,  wie  sie  aus  Ab- 
bildung 15  hervorgeht,  außer- 
dem die  Ausbildung  der  Ka- 
mine über  Dach,  die  nicht 
wenig  zur  Totalerscheinung 
der  Bauten  beiträgt.  Die  Trep- 
pen, einfach  aber  hübsch 
durchgebildet,  sind  nicht 
über  70  Zentimeter  breit 
und  nehmen  vermöge  der 
mäßigen  Stockwerkshöhen 
wenig  Raum  ein.  Geradezu 
frappierend  wirken  die  stark 
durchlichteten  Zimmer  durch 
ihre  nichts  weniger  als  ärm- 
liche Ausstattung.  Fast  nir- 
gends fehlt  es  an  bequemen  Sitzgelegenheiten.  Der  ,,Cosy-Corner“  (der 
gemütliche  Winkel)  rechtfertigt  durchwegs  seinen  Namen  und  spricht  von 
geordneten  Verhältnissen.  Billig  aufgeputzte  Stücke,  wie  man  sie  in 
bürgerlichen  Wohnungen  häufig  trifft,  gehören  zu  den  ungewohnten  Er- 
scheinungen. Der  praktische  Arbeiter  entwickelt  nach  dieser  Seite  wie  nach 
vielen  anderen  oft  weit  gründlicheres  Verständnis  als  der  Bourgeois,  der 
in  Bezug  auf  Qualität  seiner  Bedarfsartikel  häufig  total  urteilslos  und  damit 
zufrieden  ist,  „wenn’s  nach  etwas  aussieht“.  Die  Wände  sind  durchwegs 
tapeziert,  mit  Bildern  geschmückt.  Überall  tritt  auch  die  Vorliebe  des  Eng- 
länders für  blühende  Pflanzen  zu  Tage.  Bücherschrank  und  Klavier  sind  keine 
seltenen  Erscheinungen,  der  gedielte  Fußboden  ist  mit  großen  Teppichen 
belegt,  die  Fenster  mit  sauberen  weißen  Vorhängen  versehen,  kurzum:  durch- 
wegs tritt  ein  wohltuendes  Verständnis  für  den  Wert  behaglicher  Wohnlich- 
keit zu  Tage,  die  sich  nur  da  entfalten  kann,  wo  nicht  der  größere  Teil  des 
Verdienstes  in  Alkohol  umgesetzt  wird.  Der  Eindruck,  als  hätte  man  es  hier 
mit  Wohnungen  der  Besitzlosen  zu  tun,  kommt  gar  nirgends  auf.  Und 
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Abb.  14.  Port  Sunlight,  Arbeiterwohnhäuser,  Parlourtypus 
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welchen  Einfluß  übt  dies  alles  nicht  auf  die  heranwachsende  Generation 
aus ! Sie  wird  sich  zum  wohlhabenden  Arbeiterstand  entwickeln,  der  ver- 
möge der  am  Orte  selbst  gebotenen  Bildungsmöglichkeiten*  sich  zu  einem 
Grade  von  Tüchtigkeit  emporschwingen  muß,  so  daß  die  Bezeichnung 
,,  Arbeiter“  zum  Ehrentitel  wird.  Vor  allem  ist  durch  diese  Art  des  Wohnens 
der  ewigen  Ab-  und  Zuwanderung  der  Arbeiter  und  damit  einem  Übelstand 
vorgebeugt,  der  an  den  meisten  Orten  der  kulturellen  Entwicklung  des  ganzen 
Standes  hemmend  den  Weg  vertritt.  Die  auf  solche  Weise  seßhaft  gemachte 
Bevölkerung  gewinnt  ganz  von  selbst  das  richtige  Interesse  daran,  die  er- 
rungenen Vorteile  durch  die  erforderliche  Mitarbeit  an  industriellen  Unter- 
nehmungen zu  unterstützen,  deren  Prosperität  gleichbedeutend  mit  der 
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Abb.  15.  Port  Sunlight,  Schnitt  durch  ein  Haus  vom  Parlourtypus,  William  Owen,  Architekt 


eigenen  ist.  Schließlich  weist  die  Sterblichkeitsstatistik,  das  Zurückgehen 
der  Tuberkulose-Erkrankungen,  die  Zahl  der  Geburten,  das  Nichtvorhanden- 
sein unehelicher  Kinder,  das  sozusagen  auf  den  Nullpunkt  zurückgeschraubte 
Vorkommnis  krimineller  Fälle  auf  ganz  positive  Errungenschaften  hin,  die 
nur  einer  allseitigen  Erstarkung  zu  danken  sind. 

Die  künstlerische  Stärke  der  baulichen  Erscheinungen  von  Port  Sunlight 
ist  wohl  vielfach  nicht  ganz  richtig  bewertet  worden.  Sie  kommt  im  vollsten 
Maße  zur  Geltung  da,  wo  mit  den  einfachsten  Mitteln  gerechnet  wurde,  ist 

* Die  in  Port  Sunlight  vorhandenen  Bildungsanstalten  ermöglichen  die  ganze  Stufenleiter  des  Ent- 
wicklungsgangs, vom  Kindergarten  angefangen  bis  zur  Universitätsreife.  Hoffentlich  trägt  dieser  Umstand 
nicht  dazu  bei,  den  sicher  gestellten  Arbeiter  auf  Wege  zu  führen,  die  das  ,. gebildete  Proletariat“  vermehren, 
die  Zahl  der  brauchbaren  Hände  vermindern  und  eine  Gesellschaftsschicht  schaffen,  deren  Hader  mit  dem 
Schicksal  lediglich  dem  Bestreben  zuzuschreiben  ist,  nicht  durch  praktisches  Arbeiten  den  ,,Struggle  of  life“ 
zu  überwinden.  Schließlich  ist  nicht  das  ,,Mehr  sein“  der  Kern  des  Lebens,  sondern  das  ,, Glücklich  sein“. 
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aber  anderseits  recht  zweifelhaft,  wo  man  in  Anlehnung  an  berühmte  Vor- 
bilder zu  wirken  versuchte.  Gegen  die  technische  Ausführung  von  gotischen 
Details  zum  Beispiel,  wie  sie  an  Häusern  der  Cross-Street,  erbaut  von 
Grayson  und  Ould,  bei  den  zierlichen  Dachfensterbekrönungen,  bei  Gesimsen 
und  Lisenenwerk  Vorkommen,  gegen  die  Ausführung  abgetreppter  oder  ge- 
schwungener Giebelformen,  wie  sie  sich  in  Wood-Street  (Architekten  Grayson 
und  Ould)  und  Park  Road  (Architekten  W.  und  S.  Owen),  weiters  Ecke  von 
Bridge-Street  finden,  läßt  sich  nicht  der  geringste  Einwand  erheben,  indes  ist 
ihre  Verwendung  bei  Gruppenbauten,  deren  einzelne  Teile  kleine  Häuser  sind. 


Abb.  16.  Port  Sunlight,  Arbeiterhäuser,  Cottagetypus,  W.  und  S.  Owen,  Architekten 


nicht  in  dem  Maße  berechtigt,  als  es  allenfalls  bei  großen  Herrensitzen  der 
Fall  sein  mag,  obschon  auch  an  diesen  bei  neuzeitlichen  Bauten  historische 
Stilformen  durchaus  nicht  das  Alpha  und  das  Omega  zu  bedeuten  brauchen, 
wie  zumBeispiel  derartige  Schöpfungen  von  Baillie  Scott  deutlich  beweisen.  An 
einigen  Häusern  sind  zum  Beispiel  vortrefflich  genau  gearbeitete  Formsteine 
für  die  fein  profilierten  Doppelfenster  und  Hausflurgewände  und  deren  aus 
keilförmigen  Werkstücken  gut  verfugten  Stürze  verwendet.  Die  Zierlichkeit 
und  Güte  der  Arbeit  anerkannt,  ist  es  anderseits  aber  doch  fraglich,  ob  der- 
gleichen unnötige  Verteuerungen  der  Bauten  zu  rechtfertigen  sind,  zumal 
ihre  Wirkung,  nur  ganz  von  nahe  gesehen,  sich  geltend  macht.  Weitaus  zweck- 
dienlicher als  Erscheinung  ist  die  Art  jener  Häuser,  die  nach  bäuerlichen 
Originalen,  besonders  den  alten,  sehr  schönen  Riegelbauten  in  Kent,  Sussex, 
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Abb.  17.  Port  Sunlight,  Gruppenbau  von  fünf  Häusern,  Cottagetypus,  Douglas  und  Fordham,  Architekten 


Chestershire  und  so  weiter  entstanden  (Abb.  i bis  9).  Ein  gerade  bei  dieser 
Art  von  Häusern  aus  der  Konstruktion  hervorgehendes  Wirkungsmoment  ist 
das  Auskragen  der  Obergeschosse,  das  Gelegenheit  zu  geeignetem  Abschluß 
darunter  liegender  Erkerausbauten  bietet.  Die  zum  Teil  mit  Schlinggewächsen 
aller  Art  überwucherten  Fronten  wirken  dadurch  außerordentlich  malerisch, 
wie  denn  überhaupt  die  architektonische  Bildwirkung  vielfach  eine  über- 
raschend schöne  und  abwechslungsreiche  zu  nennen  ist.  Kostspielige  Bei- 
gaben freilich,  wie  zum  Beispiel  geschnitzte  und  durchbrochene  Giebel- 
bretter, den  alten  Originalen  in  Cranbrock,  Penshurst,  Tonbridge,  Mayfield 
nachgebildet,  weiters  reliefierte  Stuckfüllungen  zwischen  den  Riegeln  oder  aus 
Vollholz  in  derber  Behandlung  hergestellte  Konsolen  und  so  weiter  können 
auch  nur  da  bei  Arbeiterhäusern  Verwendung  finden,  wo  der  Bauherr  mit 
den  Mitteln  nicht  allzu  scharf  rechnet  und  seiner  in  der  Jugend  stark  aus- 
gesprochenen Freude  am  Bauen  auch  in  späteren  Jahren  nicht  entsagt  hat. 
Neuerdings  ist  vielfach  auch  der  in  den  Grafschaften  Kent  und  Sussex  (zum 
Beispiel  Goudhurst,  Horsmonden  und  so  weiter)  öfters  angewandte  Ziegel- 
behang der  Außenwände  wieder  zu  Ehren  gekommen.  Großes  Geschick 
verraten  durchwegs  die  massigen  Dachlösungen  und  die  Ausbildung  der  in 
dieselben  sich  einfügenden,  nirgends  stark  über  die  Mauerflucht  vorsprin- 
genden Giebel.  Zusammen  mit  den  weit  über  Firsthöhe  emporragenden 
Schornsteinen  tragen  gerade  diese  Teile  nicht  wenig  zu  der  Erhärtung  der 
Ansicht  bei,  daß  die  Wirkung  des  Hausbaus,  zumal  des  freiliegenden,  keines- 
wegs von  irgend  welchen  Details  abhängt,  sondern  ausschließlich  in  der  Aus- 
bildung der  Massen,  in  der  Entwicklung  einer  guten  Silhouette  beruht.  Die 
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Abb.  18.  Port  Sunlight,  Gruppenbau  von  sieben  Häusern,  Parlourcottagetypus,  J.J.  Talbot,  Architekt 


detaillosesten  Häuser,  an  denen  ausschließlich  das  architektonische  Dis- 
positionsvermögen, das  Empfinden  für  kubische  Wirkung  zum  Ausdrucke 
kam,  sind  in  Port  Sunlight  die  weitaus  geglücktesten  Leistungen.  Wo  die 
Gruppierung  es  mit  sich  brachte,  daß  die  Haustüren  ein  Schutzdach  be- 
kommen konnten  oder  mehrere  Hauseingänge  zusammengelegt  wurden,  sind 
trotz  aller  Einfachheit  ganz  entzückende  Dinge  entstanden.  Die  Haustüre, 
mag  sie  auch  sonst  noch  so  schmucklos  sein,  weist  überall  eine  gute 
Gliederung  meist  zusammen  mit  einem  Oberlicht  auf  und  der  noch  vielfach  in 
England  gebräuchliche  Türklopfer  bot  ebenfalls  Gelegenheit,  gut  entwickelten 
Formensinn  auch  am  bescheidenen  Gebilde  zu  offenbaren.  Wohltuend 
berührt  es,  jeden  in  Frage  kommenden  Teil  in  richtiger  Weise  gewürdigt  zu 
sehen.  Man  merkt  es  an  allem,  daß  hier  der  Bauspekulant  keine  Rolle  spielte, 
daß  nichts  modern  Überhastetes,  Überhudeltes  vor  der  Kritik  des  Bauherrn 
in  Anwendung  treten  konnte,  daß  es  vielmehr  darauf  ankam,  wirklich  gute 
Arbeit  zu  liefern.  Wie  in  der  ganzen  durchdachten  Weise  der  Gesamtanlage 
sich  eine  Gesinnung  kundgibt,  die  von  echtem  Seelenadel  des  Begründers 
spricht,  so  ist  auch  sein  Werk  geartet:  das  scheinbar  Nebensächliche  steht 
in  keinem  Punkte  hinter  den  Haupterfordernissen  zurück.  Das  ist  beim 
Spekulationsbau  nie  und  nimmer  der  Fall. 

Natürlich  konnte  bei  einer  so  weitsichtig  angelegten  Unternehmung 
auch  das  nicht  fehlen,  was  außer  dem  Wohnbedürfnis  an  allgemeinen  Wohl- 
fahrtseinrichtungen in  Frage  kam.  Das  sind  in  erster  Linie  Schulhäuser  für 
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Kinder  und  Studienanstalten  für  Erwachsene.  Abbildung  24  gibt  den  Grundriß 
des  älteren,  bei  Dell  Bridge  gelegenen  Volksschulhauses,  Plan  2,  Abbildung  25, 
die  Ansicht  desselben.  Unmittelbar  daran  stößt  eine  äußerst  reizvolle  Park- 
anlage. Da  es  binnen  kurzer  Zeit  dem  Bedarf  nicht  mehr  genügte,  wurde 
ein  zweites  erbaut,  so  daß  die  mehr  als  tausend  Schüler  betragende  Jugend 
vorerst  reichlich  Platz  hat.  Die  Vermeidung  mehrstöckiger  Aufbauten  hat 
außerordentliche  Vorteile  dadurch,  daß  die  Anlage  großer  Treppenhäuser 
vermieden,  die  rasche  Entleerung  der  Klassenzimmer  durch  zahlreiche  Aus- 
gänge ermöglicht  ist,  wobei  Knaben  und  Mädchen  gesondert  ihrer  Wege 
gehen.  Äußerst  praktisch  ist  die  Anlage  geräumiger  Kleiderablagen.  Alle  auf 


Abb.  19.  Port  Sunlight,  Arbeiterhäuser,  Parlourtypus,  W.  und  S.  Owen,  Architekten 


Hygiene  abzielenden  Vorkehrungen  sind  aufs  beste  berücksichtigt.  Sieht 
man  die  wohlgepflegten  und  sauber  gekleideten  Kinder  zu  Spielen  oder 
bei  Festlichkeiten  versammelt,  so  denkt  man  an  alles  andere  eher  als  an 
den  Nachwuchs  von  Fabriksarbeitern.  Das  ,, Girls  Institute“  (Plan  6,  Abb,  26) 
enthält  im  Erdgeschoß  die  Verkaufsläden  der  Lebensmittelgenossenschaft, 
aus  denen  die  Arbeiter  ihre  sämtlichen  Nährstoffe  zu  billigen  Preisen 
beziehen.*  Im  ersten  Stock  liegen  die  schönen  Unterrichtsräume.  Das 
Technical  Institute  (im  Plan  das  Gebäude  unter  dem  Wort  ,, Gymnasium“) 

* Auch  ein  Hinweis  für  Villenkolonien,  wie  man  sich  auf  Basis  gemeinschaftlichen  Zusammenwirkens 
zu  helfen  im  stände  ist.  Manche  Villenkolonien  leiden  geradezu  unter  dem  Mangel  zweckdienlicher  oder  der 
Unzulänglichkeit  vorhandener  Nahrungsmittelhandlungen,  an  deren  hohe  Preise  sie  ständig  gebunden  sind. 
Freilich  ist  bei  den  Arbeitern  meist  ein  höheres  Verständnis  für  gemeinsame  Interessen  vorhanden  als  unter  den 
„Villen“besitzern  großstädtischer  Vororte,  wo  es  selbst  bei  den  einfachsten  gemeinsamen  Unternehmungen  nicht 
an  Zänkereien  um  den  Vorrang  fehlt.  Die  Worte:  ,, Einigkeit  macht  stark“  treffen  eben  auch  in  diesem  Fall  zu. 


Abb.  20.  Port  Sunlight.  Arbeiterhaus,  Parlourtypus,  W.  und  S.  Owen,  Architekten 


Abb.  21.  Port  Sunlight,  ,,Das  Brücken -Wirtshaus“,  Grayson  und  Ould,  Architekten 
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Abb.  22.  Port  Sunlight.  Erdgeschoß : Räume  der  Employees  Co.  operative  Stores,  Douglas  und  Fordham,  Architekten 

ist  der  Heranbildung  der  männlichen  Jugend  in  naturwissenschaftlichen  und 
technischen  Lehrgängen  gewidmet.  Für  die  künstlerische  Erziehung  wirkt 
die  ,,Arts  and  Crafts  Guild“,  begründet  von  Mr.  Blomfield  Bare,  Vorstand  der 
von  Lever  ins  Leben  gerufenen  ,,Arts  and  Crafts  School“ ; an  ihren  Unterrichts- 
kursen beteiligen  sich  übrigens  nicht  bloß  junge  Leute,  sondern  auch  Arbeiter 
in  ihren  freien  Stunden.  Der  Unterricht  findet  seinen  stärksten  Ausdruck  in 
Lehrwerkstätten.  Eine  ,,Free  Library“  ist  zu  allgemeiner  Benützung  von 
morgens  bis  abends  geöffnet.  Sie  enthält  gleichzeitig  ein  kleines  Museum 
der  bildenden  Künste.  ,,Mens  Sozial  Club“,  ein  reizender  Riegelbau  von 
Grayson  und  Ould,  enthält  Gesellschaftslokalitäten  für  Männer,  geräumige, 
mit  Zeitschriften  aller  Art  ausgestattete  Lesezimmer,  Billardsaal  etc.  Kneip- 
zimmer,  ohne  die  ein  solches  Institut  in  den  Ländern  deutscher  Zunge 
schwerlich  bestünde,  fehlen.  Wer  leiblichen  Bedürfnissen  dieser  Art  huldigt, 
findet  in  dem  reizenden  ,, Bridge  Inn“  (Abb.  21,  Plan  ii)  ein  vorzügliches 
Restaurant,  wo  gleichzeitig  auch  billige,  sehr  saubere  Fremdenzimmer  zu 
haben  sind.  Plan  14  und  6 bezeichnen  die  ausgedehnten  Spielplätze  für 
Knaben  und  Mädchen.  Der  Platz  dicht  bei  der  höheren  Mädchenschule  ist 
dem  Lawn-Tennis  gewidmet.  Plan  13  gibt  den  großen  Spielplatz  der 
Erwachsenen,  die  im  ,, Gymnasium“  (Plan  5)  bei  schlechtem  Wetter  und  im 
Winter  ihre  körperlichen  Übungen  betreiben,  zu  denen  übrigens  auch  die 
Exerzizien  einer  wohlorganisierten,  einheitlich  uniformierten  Feuerwehr 
gehören.  Zu  den  Erholungen  geistiger  Art  zählen  die  musikalischen  Abende 
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Abb.  23.  Port  Sunlight,  Postgebäude,  Grayson  und  Ould,  Architekten 


eines  zahlreichen,  aus  Männern  und  Frauen  bestehenden  Orchesters,  dem 
ein  tüchtiger  Dirigent  vorsteht.  Für  szenische  Aufführungen,  die  freilich  nur 
während  der  warmen  Monate  vor  sich  gehen  können,  dient  das  ,, Auditorium“ 
(Plan  4),  das  einzige  in  England  bestehende  Freilufttheater,  das,  am  Hange 
einer  Bodensenkung  gelegen,  in  durchaus  origineller  Weise  das  Problem 
gelöst  zeigt,  wie  sich  eine  für  große  Zuschauermassen  berechnete  Lokalität 
in  Eisenkonstruktion  ausführen  läßt.  Architekten  waren  Grayson  und  Ould. 
Für  Konzerte,  Vorträge  und  so  weiter  dient  Gladstone  Hall  (Plan  3),  ein  riesiger 
Saalbau  mit  großer  Bühne;  außer  den  Aufführungszeiten  wird  der  Hauptraum 
als  Speisesaal  für  die  ledigen  männlichen  Arbeiter  der  Leverschen  Werke 
benützt.  Die  Küchenanlage  ist  eine  mit  allen  Vorrichtungen,  die  der  Zweck 
erfordert,  aufs  beste  bedachte  Einrichtung,  nicht  minder  die  vorzüglichen 
Lavatorien.  Gleichen  Zwecken  dient  die  für  die  unverheirateten  weiblichen 
Arbeiter  erbaute  riesige  Hulme  Hall  (Plan  10).  Es  ist  ein  Anblick  erfreulicher 
Art,  in  diesen  zwar  einfach,  aber  gediegen  ausgestatteten,  in  weitem  Bogen 
überwölbten  Hallen  Hunderte  junger  Mädchen,  deren  ganzes  Aussehen  und 
Auftreten  nichts  von  mühseliger  und  angestrengter  Arbeit  erzählt,  beim 
Mahle  vereinigt  zu  sehen.  Diese  Restaurationshäuser  waren  eine  Notwendig- 
keit, da  durchaus  nicht  alle  Leverschen  Angestellten  in  Port  Sunlight,  sondern 
auch  im  nahen  Birkenhead  wohnen. 

Hygienischen  Zwecken  dient  außer  dem  selbst  in  den  kleinsten  Cottages 
vorhandenen  Wannenbad  ein  großes  Freiluftbad  (Plan  7),  dessen  elliptisches 
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Abb.  24.  Port  Sunlight,  Grundriß  des  Schulgebäudes  in  Park  Road 


Bassin  einen  Längsdurchmesser  von  etwas  über  30  Meter,  einen  Quer- 
durchmesser von  23  Meter  hat.  Rings  um  dasselbe  gruppieren  sich  Ankleide- 
zellen, Räume  mit  Duscheapparaten  und  so  weiter,  beschattet  von  breit- 


Abb.  25.  Port  Sunlight,  Schulhaus  in  Park  Road,  Douglas  und  Fordham,  Architekten 
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wipfeligen  Bäumen.  Als  letztes,  der  ganzen  Gemeinde  gewidmetes  Gebäude 
ist  schließlich  noch  die  von  W.  und  S.  Owen  erbaute  Christus-Kirche,  eine 
dreischiffige,  massiv  steinerne  Anlage  (innen  zirka  50  Meter  lang)  mit  breit 
ausladendem  Transept  (zirka  30  Meter  im  Lichten)  und  polygonal  ge- 
schlossenem Chor,  alles  in  den  Formen  englischer  Spätgotik  gehalten,  zu 
nennen.  Projektiert  ist  außerdem  noch  ein  umfangreicher  Krankenhausneubau. 
Aus  dem  Gesagten  geht  hervor,  daß  dieses  ,, Arbeiterdorf“  Einrichtungen  für 
private  und  öffentliche  Wohlfahrt  besitzt,  wie  sie  nicht  überall  in  Städten  von 
weit  größerer  Bevölkerungsziffer  sich  finden.  Noch  sind  eine  ganze  Reihe 


Abb.  26.  Port  Sunlight,  „Girls  Institute“,  Douglas  und  Fordham,  Architekten 


von  Grundstücken  unbebaut,  indes  ruht  die  weitere  Tätigkeit  nicht  einen 
Augenblick. 

So  wurde  ein  früher  ödes,  unbenütztes  Stück  Land  durch  die  Tatkraft 
eines  einzigen  Mannes,  dessen  geistige  Größe  sich  auch  in  seinen  die 
Arbeiterwohnungsfrage  betreffenden  Abhandlungen  kundgibt,  zu  einem 
blühenden  Gemeinwesen  umgeschaffen,  das,  besser  als  irgend  ein  bild- 
hauerisches Monument  mit  den  obligaten  allegorischen  Figuren  es  zu  tun 
vermag,  den  Namen  Lever  in  hervorragender  Weise  unter  die  wahren  Wohl- 
täter der  Menschheit  versetzt.  Möchten  die  Volksbeglücker  aller  Nationen 
sich  daran  ein  Beispiel  nehmen! 

Abgesehen  von  allem  übrigen  ist  hier  wie  in  Bournville  der  Beweis 
erbracht,  daß  die  Anlage  großer  industrieller  Etablissements  keineswegs  die 
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Abb.  27.  Port  Sunlight,  Christ  Church  (Baukosten  40.000  Pfund),  W.  und  S.  Owen,  Architekten 


Landschaft  zu  verunzieren  braucht,  wie  es  leider  meist  der  Fall  ist,  sondern 
daß  sich  solche  mit  menschlichen  Wohngelegenheiten  in  einer  Weise  zu- 
sammenschließen lassen,  die  als  ästhetisch  geglückt  bezeichnet  werden 
muß.  Auch  in  dieser  Hinsicht  sind  die  beiden  ,, Arbeiterdörfer“  Taten,  die 
ganz  neue  Perspektiven  eröffnen  und  geeignet  erscheinen,  in  den  großen 
Fragen  der  Zukunft  wie  eine  Erlösung  von  bisherigen  Gepflogenheiten  zu 
wirken. 

Mit  der  Begründung  und  dem  Ausbau  von  Port  Sunlight  allein  ist  indes 
die  Tätigkeit  seines  Schöpfers  keineswegs  abgeschlossen.  Nicht  nur  die  Lage 
der  Fabriksarbeiter  ist  in  der  weitaus  überwiegenden  Zahl  der  Fälle  eine 
durchaus  unwürdige,  das  gleiche  gilt  in  nicht  geringerem  Maße  von  den 
Landarbeitern.  Bauernhäuser  gibt  es  zwar  in  England  noch  genug,  allein 
sie  datieren  aus  einer  Zeit,  wo  es  auch  noch  Bauern  gab.  Heute  werden  die 
Güter  der  Großgrundbesitzer  ausschließlich  durch  Pächter  bewirtschaftet, 
die  keineswegs  mit  der  Scholle,  die  sie  bearbeiten,  eins  sind,  sondern  ihr 
lediglich  das  abzugewinnen  versuchen,  was  zur  Existenz  nötig  ist,  daher 
denn  keineswegs  überall  eine  rationelle  Kultur  und  Pflege  des  Bodens  Platz 
greift.  Natürlich  unternimmt  der  Pächter  keinerlei  Wohnverbesserung  für 
den  bei  ihm  in  Dienst  stehenden  Arbeiter.  Ebensowenig  bekümmern  sich  die 
adeligen  Grandseigneurs  um  deren  Wohl-  oder  Übelbefinden,  daher  denn 
letzteres  weitaus  im  Übergewicht  ist.  Zu  einem  Mr.  Lever  gehörenden  Gute 
zählt  das  nicht  sehr  weit  von  Port  Sunlight,  auch  in  Chestershire  gelegene  Dorf 
Thornton  Hough,  das  ausschließlich  von  ländlichen  Lohnarbeitern  besiedelt 
ist.  Was  den  Arbeitern  in  Port  Sunlight  geboten  wurde,  ist,  wenn  auch 
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nicht  unter  gleichzeitiger  Schaffung  so  vieler  Wohlfartseinrichtungen,  aber 
immerhin  vorzüglicher  Unterrichtsgelegenheit  in  einem  neuen,  sehr  schönen 
Schulhause,  auch  den  Bewohnern  des  genannten  Dorfes  geboten  worden. 
Die  malerischen  alten,  von  Efeu  und  Rosen  umrankten  Häuser  daselbst 
waren  ihrer  größeren  Zahl  nach  so  baufällig,  daß  an  ein  Ausbessern  in  den 
meisten  Fällen  nicht  zu  denken  war.  Außerdem  genügte  der  Belag  der 
Wohnungen,  in  denen  die  Leute  aufeinandergepfercht  waren,  den  Begriffen 
von  Hygiene  und  Sittlichkeit  keineswegs,  erzählt  doch  Lever  selbst,  daß 
zum  Beispiel  in  einem  Hause  das  Elternpaar  und  zehn  Kinder  in  einer  und 
derselben  Schlafkammer  kampierten.  Was  an  Gebäuden  älteren  Ursprungs 
noch  in  leidlich  baulichem  Zustand  war,  wurde  nach  Tunlichkeit  ausgebessert, 
den  modernen  Begriffen  gesundheitlichen  Schutzes  gemäß  neu  hergerichtet, 
alles  Unhaltbare  aber  durch  Neubauten  unter  Beibehaltung  des  alten  Dorfplans 
ersetzt  und  so  der  ursprüngliche  Charakter  gewahrt.  Zwar  kommt  der  Besitzer 
dabei  günstigsten  Falles  zu  einer  einprozentigen  Rente,  indes  zog  er  dies  dem 
ständigen  Wechsel  der  Arbeitskräfte  oder  der  in  absehbarer  Zeit  eintretenden 
Unhaltbarkeit  der  Dorfanlage  vor.  Tüchtige  Architekten,  wie  William  und 
Segar  Owen  in  Warrington,  Grayson  und  Ould  in  Liverpool,  Douglas  und 
Fredham  in  Chester,  standen  dem  Bauherrn  helfend  zur  Seite  und  schufen 
auch  hier,  freilich  unter  einem  Kostenaufwand,  der  wohl  zuweilen  über  das 
eigentliche  Ziel  hinausschießt,  manches  außerordentlich  reizvolle  Bild  mit 
Häusergruppen,  deren  einzelne  Glieder  die  gleichen  innerlichen  Vorzüge 
aufweisen,  die  den  Arbeiterwohnungen  in  Port  Sunlight  eigen  sind  und  sie 
als  die  höchstmögliche  Erfüllung  jener  Pflicht  erscheinen  läßt,  die  gerechtes 
Empfinden  und  vor  allem  die  Sorge  um  nationales  Wohlergehen  eigentlich 
jedem  eingeben  müßten,  der  sich  großen  Besitzes,  erarbeitet  und  erhalten 


Ausstellung  im  Kunstgewerbemuseum  zu  Leipzig,  Bildwirkerei  mit  Wappen  und  Porträten 
des  Herzogs  Georg  Friedrich  von  Jägerndorf  und  seiner  Gemahlin.  Um  1580.  Jägerndorfer  Arbeit.’  (Kat.  Nr.  9) 
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durch  Besitzlose,  erfreut.  Patriotische  Reden  halten  ist  nicht  schwer. 
Patriotisch  und  menschlich  groß  denken  und  handeln,  wie  Mr.  Lever  es  tut, 
erfordert  vor  allem  volle  Einsicht  in  die  ungeschminkten  Tatsachen.  Vor 
diesen  freilich  scheuen  sich  bekanntermaßen  die  meisten  Menschen  mit  dem 
sehr  bequemen  Grundsatz;  ,,Apres  nous  le  deluge“. 


DIE  AUSSTELLUNG  VON  GOLDSCHMIEDE- 
ARBEITEN LEIPZIGER  URSPRUNGS  UND 
VON  DEUTSCHEN  BILDWIRKEREIEN  DES 
XVI.  JAHRHUNDERTS  IM  LEIPZIGER  KUNST- 
GEWERBEMUSEUM h»  VON  EDMUND  WIL- 
HELM BRAUN-TROPPAU 

OLCHE  Spezialausstellungen  wie  die  im  Leipziger 
Kunstgewerbemuseum  im  März  dieses  Jahres  ver- 
anstaltete von  Goldschmiedearbeiten  Leipziger 
Ursprungs  und  aus  Leipziger  Besitz,  sowie  von 
deutschen  Bildwirkereien  des  XVI.  Jahrhunderts 
bringen  unsere  Wissenschaft  immer  ein  gutes 
Stück  vorwärts.  Organisch  entstanden  an  dem 
Orte,  dessen  alte  künstlerische  Vergangenheit 
untersucht  werden  soll,  alles  noch  in  demselben 
enthaltene  Material  sammelnd  und  im  Zusammen- 
hang mit  der  historisch-archivalischen  Forschung 
erfüllen  sie  ihre  Aufgabe  vortrefflich.  Es  ist  ungemein  wertvoll  und  lehrreich, 
eine  derartig  lokal  und  künstlerisch  geschlossene  Gruppe  zusammen  zu  sehen 
und  zu  studieren.  Und  durch  den  Vergleich  mit  anderen  bereits  bekannten 
Gruppen  lernen  wir  viel  Spezielles  und  Allgemeines  kennen  und  erklären.  Der- 
artige Ausstellungen  müssen  durch  genaue  Kataloge  gut  erläutert  und  später 
nach  gründlichen  Studien  in  Sonderpublikationen  festgehalten  werden.  So 
gewinnen  wir  zuverlässiges  und  klares  Material.  Gerade  die  Geschichte  der 
Goldschmiedekunst  hat  in  den  letzten  Jahren  durch  solche  Spezialausstellungen 
wertvolle  Bereicherungen  erfahren.  In  Troppau  hat  die  Ausstellung  vom 
Jahre  1904  eine  Reihe  interessanter  Aufschlüsse  über  die  altösterreichische 
Goldschmiedekunst  gebracht,  dann  folgte  die  Ausstellung  schlesischer 
Goldschmiedekunst  im  Breslauer  Museum,  über  die  bereits  die  wertvolle 
historische  Publikation  von  Hintze  vorliegt  und  der  das  große  Tafelwerk 
hoffentlich  recht  bald  folgt.  Im  Vorjahr  hat  das  Braunschweiger  Museum 
für  sein  Land  und  seine  Stadt  dieselbe  Arbeit  geleistet.  Die  jetzt  schon 
geschlossene  Leipziger  Ausstellung  stellte  nicht  nur  ausgezeichnet  das 
Material  für  eine  Geschichte  der  Leipziger  Goldschmiedekunst  zusammen, 
sondern  hat  auch  über  ein  anderes  bisher  sehr  vernachlässigtes  Gebiet,  die 
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Ausstellung  im  Kunstgewerbemuseum  zu  Leipzig,  Avers  und  Revers  der  silbernen  Dreifaltigkeitsmedaille  Hans 
Reichardts  des  älteren,  von  156g  (Kat.  Nr.  153) 


deutschen  Bildwirkereien  des  XVI.  Jahrhunderts,  wertvolle  Aufschlüsse  ge- 
bracht. Auch  hier  war  ein  lokales  Moment  der  Anlaß  zur  Ausstellung.  Wust- 
mann hat  seinerzeit  archivalische  Notizen  über  den  Leipziger  Teppichwirker 
Seger  Bombeck  gebracht,  von  dem  uns  nun  nicht  weniger  als  fünf  zum  Teil 
datierte  und  signierte  Arbeiten  vorliegen,  die  ein  klares  und  wertvolles  Bild  von 
der  Art  dieses  tüchtigen  Meisters  geben.  Die  von  Dr.  Kurzwelly,  dem  zweiten 
Direktor  des  Leipziger  Kunstgewerbemuseums,  vorbereitete  Arbeit  wird  alle 
Resultate  zusammenfassend  bringen.  Aus  dem  Besitz  des  Delitzscher  Magis- 
trats tauchte  ferner  ein  Bildteppich  mit  dem  kursächsischen  Wappen,  dem 
Monogramm  E W und  dem  Datum  1559  auf,  der  nach  des  Leipziger  Stadt- 
archivars Wustmann  Angabe  eine  Arbeit  des  Leipziger  ,,Teppichtmachers“ 
Egidius  Wagner  ist,  welcher  am  28.  Jänner  1558  in  die  Leipziger  Bürgerliste 
eingetragen  wurde.  Eine  Reihe  anderer  Teppiche  aus  dem  Beginn  und  der 
ersten  Hälfte  des  XVI.  Jahrhunderts  lassen  sich  als  oberdeutsche  Arbeiten  er- 
kennen, eine  derselben  mit  Wappen  Augsburger  Geschlechter  läßt  sich  wohl 
auf  diese  Stadt  lokalisieren.  Fränkisch  ist  ein  bisher  ganz  unbekannter  Gobelin 
von  Schloß  Mespelbrunn  im  Spessart,  ein  schon  durch  seine  Dimensionen 
imposantes  Stück,  das  3*40  Meter  hoch  und  770  Meter  breit  ist,  nach  Kurz- 
wellys  Vermutungen  vielleicht  eine  Lauinger  Arbeit  um  1565.  Der  Teppich 
zeigt  die  Familie  des  Peter  Echter  von  Mespelbrunn  inmitten  eines  rückwärts 
durch  Zaun  und  Rosenbusch  abgeschlossenen  Gartens.  Die  Anordnung  ist 
eine  streng  symmetrische.  Vom  Mittelpunkt  aus,  den  ein  von  einem  Pelikan 
gekrönter  Brunnen  einnimmt,  steht  rechts  Peter  Echter  mit  seinen  fünf  Söhnen 
hinter  sich,  links  seine  Hausfrau  Gertraud  mit  ihren  vier  Töchtern.  Links  und 
rechts  schließen  die  Reihe  der  Diener  Michael  Vetter  und  die  Magd  ,,Chritina“. 
Den  Hintergrund  bildet  eine  hügelige  Landschaft  mit  Ortschaften,  darüber 
schwebt  in  Wolken  die  Dreifaltigkeit.  Über  den  Figuren  sind  die  Wappen- 


Schilder  des  Echter,  seiner  Gattin  und  der 
Ahnherren  sowie  Schriftbänder  mit  den 
Namen  eingewoben. 

So  erhalten  wir  zum  ersten  Male  die 
Möglichkeit,  landschaftliche  Gruppen  unter 
der  leider  so  kleinen  Anzahl  deutscher  Re- 
naissancegobelins zu  fixieren.  Eine  Publi- 
kation wird  auch  die  Nürnberger  Arbeiten 
(so  den  herrlichen  datierten  Teppich  der 
Nürnberger  Lorenz-Kirche  aus  dem  ersten 
Jahrzehnt  des  XVI.  Jahrhunderts)  zu  berück- 
sichtigen haben. 

Schlesischen  Ur- 
sprungs sind  zwei 
Gobelins,  die  das 
Schlesische  Muse- 
um für  Kunstgewerbe  und  Altertümer  in  Breslau 
gesandt  hat.  Der  eine  derselben,  bereits  im  Breslauer 
Jahrbuch  II,  Seite  io6,  abgebildet,  ist  eine  Brieger  Ar- 
beit um  1566,  mit  den  Wappen  des  Herzogs  Georg  II. 
von  Liegnitz  und  Brieg  (1547  bis  1586)  und  seiner 
brandenburgischen  Gemahlin.  Der  zweite,  der  hier 
zum  ersten  Male  abgebildet  wird,  zeigt  das  Wappen 
des  Herzogs  Georg  Friedrich  von  Brandenburg  und 
Jägerndorf  in  einem  Laubkranz  und  die  Porträtfigu- 
ren des  Herzogs  und  seiner  Gemahlin  Sophie,  die 
den  Kranz  halten.  Die  ganzen  Figuren  stehen  in- 
mitten hoher  Blütenstengel  auf  tiefblauem  Grunde. 

Der  Teppich  stammt  aus  der  Brieger  Kirche  und 
dürfte  um  1580  entstanden  sein.  Es  ist  wohl  an- 
zunehmen, daß  derselbe  auch  in  Jägerndorf  ange- 
fertigt wurde.  Ich  habe  bereits  im  Katalog  der  Aus- 
stellung österreichischer  Goldschmiedearbeiten,  die 
das  Troppauer  Museum  1904  veranstaltet  hat,  auf 
die  allerdings  nur  noch  in  wenig  vorhandenen  Be- 
legen bezeugte  Kunsttätigkeit  der  Brandenburger  am 
Jägerndorfer  hingewiesen.  Urkundliches  Material  ist 
so  gut  wie  gar  keines  vorhanden  und  wahrscheinlich 
in  den  Stürmen  der  Gegenreformation,  als  die  Bran- 
denburger vertrieben  wurden,  verloren  gegangen. 

Das  alte  Schloß  ist  noch  vorhanden,  ein  großer  und 
immerhin  respektabler,  in  den  Formen  allerdings  ein- 
facher Renaissancebau;  auch  einige  Sgraffitogemälde 
in  den  Zwickeln  des  Arkadengangs  im  Schloßhof  sind  Jahrhundert,  Anfang  (k.  Nr.  iss) 


Ausstellung  im  Kunstgewerbe- 
museum zu  Leipzig,  Gebuckelter 
vergoldeter  Deckelpokal  aus 
Silber,  Nürnberger  Arbeit,  XVI. 


Ausstellung  im  Kunstgewerbemuseum  zu 
Leipzig,  Revers  der  Medaille  Hans  Reichardts 
des  älteren  auf  Karl  V.  (Kat.  Nr.  137) 
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noch  erhalten.  Wir  haben  nun  genug  archi- 
valische  Notizen  von  den  anderen  kleinen 
deutschen  Höfen  des  XVI.  bis  XVIII.  Jahr- 
hunderts, die  von  der  Existenz  eigener  Tapis- 
siers*  an  denselben  zeugen,  daß  wir  mit  einer 
gewissen  Berechtigung  annehmen  können, 
der  Teppich  sei  auch  in  Jägerndorf  ent- 
standen. AuchMasner  nimmt  an,  der  Teppich 
sei  eine  Widmung  des  Jägerndorfer  Herzogs 
an  das  Brieger  Haus. 

Allerdings  lebte  gerade 
Georg  Friedrich  selten  in 
Jägerndorf,  meist  in  seiner 
Stammresidenz  Ansbach, 
aber  die  unleugbare  Ver- 
wandtschaft des  Teppichs 
mit  dem  bereits  angeführ- 
ten und  in  Brieg  entstan- 
denen spricht  für  den 
schlesischen  Ursprung. 

Die  Leipziger  Gold- 
schmiedekunst ist  in  ihrer 
ganzen  Entwicklung  auf 
der  Ausstellung  vertreten. 

Es  sind  inklusive  der 
Medaillen  130  Arbeiten. 

Weitaus  überragt  gegen 
das  Ende  des  XVI.  und 
in  dem  ersten  Viertel 
des  XVII.  Jahrhunderts 
Elias  Geyer  seine  Zunft- 
genossen, ein  Meister  er- 
sten Ranges,  der  Bestel- 
lungen seiner  Fürsten  und 

seiner  Stadt  mit  außerordentlicher  Kunst  ausführte. 
Meister  ward  er  1589.  Die  Leipziger  Stadtbibliothek 
bewahrt  von  ihm  einen  silbernen  Bibeleinband  von 
vortrefflicher  Arbeit.  Seine  besten  Werke  jedoch  besitzt 
das  königliche  Grüne  Gewölbe  in  Dresden  und  dank 
dem  Entgegenkommen  des  Königs  von  Sachsen  waren 
dieselben  alle  auf  der  Ausstellung  und  konnten  mit  dem 


Ausstellung  im  Kunstgewerbemuseum  zu 
Leipzig,  Reichgetriebene  vergoldete  Silber- 
kanne mit  ovalen  Perlmuttereinlagen, 
Arbeit  des  Leipziger  Goldschmiedes  Elias 
Geyer,  um  i6io  (Kat.  Nr.  49) 


Ausstellung  im  Kunst- 
gewerbemuseum zu 
Leipzig,  Vergoldeter  und 
teilweise  kalt  emaillierter 
Straußenpokal,  Arbeit  des 
Leipziger  Goldschmiedes 
Elias  Geyer, 

um  1602  (Kat.  Nr.  44) 


* Den  Namen  des  in  den  fränkischen  Stammlanden  des  Herzogs  tätigen 
Teppichwebers  kennen  wir  durch  Ehrenberg  (Die  Kunst  am  Hofe  der  Herzoge  von 
Preußen  1899,  Seite  115).  Er  heißt  Hans  Mülmann. 
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gleichfalls  vertretenen  Ar- 
beiten Geyers,  welche  das 
Leipziger  und  Brüsseler 
Museum  besitzen,  ver- 
glichen werden.  Ein  Satz 
merkwürdig  geformter, 
nämlich  dreiseitiger  koni- 
scher Nephritbecher  des 
Grünen  Gewölbes  auf 
hohem  dreieckigen  Fuße 
zeigt  die  meisterhafte  Be- 
herrschung seiner  Kunst 
durch  Geyer.  Die  Um- 
rahmung des  Steingefäßes,  der 
Fuß  und  Deckel  sind  reich 
geziert  mit  getriebenen  Orna- 
menten aus  Roll-  und  Blattwerk, 
Mascarons,  Fruchtbündeln  und  Girlanden, 
teilweise  mit  figuralen  Reliefs.  Den  Deckel 
krönen  die  vollrunde  Figur  einer  Minerva 
mit  Speer  und  Schild,  eines  Mars  mit 
Schild  und  Speer  oder  eines  Vogel  Strauß. 
Dieselbe  Straußbekrönung  trägt  der  hier 
abgebildete  Straußeneipokal  um  1602  (Mu- 
seum Brüssel),  dessen  Knauf  ein  Indianer 
auf  einem  hohen  Fuß  bildet.  Das  Silber  ist 
vergoldet  und  wie  bei  einigen  anderen 
Arbeiten  Geyers  mit  Spuren  von  kalter 
Emaillierung.  Ein  Gegenstück  zu  diesem  Pokal  mit  reich  bemaltem  Ei  ist  in 
der  Sammlung  Rothschild.  Von  edelster  und  kräftiger  schwungvoller  Form 
sind  zwei  Trinkgeschirre  in  Form  eines  Seepferds  mit  Perlmuttermuschel. 
Auf  der  Muschel  steht  der  Neptun  mit  dem  Dreizack  (Grünes  Gewölbe). 
Auch  in  Budapest  ist  ein  derartiges  Seepferd.  Pendants  zu  denselben  (gleich- 
falls im  Grünen  Gewölbe)  bilden  zwei  Geschirre  in  Form  eines  vierflügeligen 
Greifen,  der  eine  Hellebarde  hält,  mit  abnehmbarem  Kopf  und  einer  Perl- 
muttermuschel als  Schwanz.  Zwei  Flügel  und  ein  Delphin  dienen  als  Stütze. 
Eine  reich  und  prächtig  getriebene  eiförmige  Kanne  von  edler  Form  mit 
ovalen  Perlmuttereinlagen  auf  Leib  und  Schulter  zeigt  auf  dem  zierlich  und 
hoch  geschwungenen  Henkel  wiederum  einen  Neptun,  diesmal  auf  dem 
Delphin  reitend.  Zu  dieser  hier  abgebildeten  Kanne  gehört  eine  große  runde 
Platte  aus  reich  mit  Perlmuttereinlagen  versehenem  Holz,  von  orientalischer 
Arbeit.  Rand  und  Mittelrosette  bestehen  aus  prächtig  verziertem  und  ver- 
goldetem Silber  und  sind  mit  kleinen  vergoldeten  aufgenieteten  Fröschen 
geziert.  Die  Rückseite  zeigt  in  bunter  Ölmalerei  vier  Meeresgötter  auf 


Ausstellung  im  Kunstgewerbemuseum  zu  Leip- 
zig, Silberne  vergoldete  bimförmige  Abend- 
mahlskanne mit  getriebenen  musizierenden  En- 
geln, Arbeit  des  Leipziger  Goldschmiedes  An- 
dreas Kaurdorf  des  älteren,  um  1636  (K.  Nr.  60) 
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Ausstellung  im  Kunstgewerbemuseum  zu  Leipzig,  Vergoldetes  silbernes  Gießbecken  mit  getriebenen  Jagdszenen, 
Arbeit  des  Leipziger  Goldschmiedes  Elias  Geyer,  um  1610  (Kat.  Nr.  51) 

Meereswogen,  Die  Kunstkammern  der  Fürsten  und  großen  Herren  jener  Zeit 
waren  ja  reich  an  derartig  montierten  Raritäten  fremdländischer  Natur  und 
Kunst.  Ich  erinnere  an  meine  Besprechung  ähnlicher  Werke  aus  den  Kunst- 
kammern der  Schaffgotsche  und  Trachenberg,  die  auf  der  Breslauer  Gold- 
schmiedeausstellung 1905  zu  sehen  waren  (Kunst  und  Kunsthandwerk  1906, 
Seite  229). 

Ein  weiteres  Beispiel  bietet  die  Kassette  des  Grünen  Gewölbes,  von 
Geyer  in  Silber  gefaßt,  eine  vorderasiatische  Intarsiaarbeit  des  XVI.  Jahr- 
hunderts aus  Perlmutter  und  Ebenholz,  mit  Rosetten  und  Blattzweigen. 
Offenbar  diente  die  Kassette  einem  sächsischen  Fürsten  als  Reisenecessaire. 
Sie  enthält  34  Gebrauchsgegenstände,  meist  Speise-  und  Toilettegeräte  von 
Nürnberger  Arbeit,  deren  Formen  nahe  Verwandtschaften  mit  dem  gleich- 
zeitigen Pommerschen  Kunstschrank  und  den  Geräten  im  Lobkowitzschen 
Inventar  zeigen.  Es  sind  Salzfässer,  Messer,  Gabeln  und  Löffeln,  eine  Kristall- 
kugel, Dosen,  Tellerchen,  eine  Sanduhr,  zwei  schlanke  venezianische  Faden- 
glasflakons mit  Stöpseln,  ein  Tinten-  und  Sandfaß,  eine  gravierte  und  grün  ge- 
beizte Beinbüchse  mit  Spielmarken,  ein  Muskatreiber  und  eine  Schreibtafel 
etc.  Ein  großes  ovales  hier  abgebildetes  Gießbecken  des  Grünen  Gewölbes, 
dessen  Kanne  leider  nicht  nachzuweisen  ist,  ist  ein  prächtiges  Specimen  der 
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reifen  und  freien  Kunst  Geyers,  auch  tech- 
nisch ein  Meisterwerk.  Um  den  ornamental 
mit  Muschel-  und  Laubwerk  getriebenen 
ovalen  Nabel  zieht  sich 
eine  umgehende  figuren- 
reiche Jagdszene,  Kava- 
liere zu  Pferde  jagen  mit 
Hunden,  Degen  und  Spieß 
Hirsche  und  Eber.  Den 
Rand  zieren  in  breiten 
eleganten  Rollwerkkartu- 
schen Gruppen  kämpfen- 
der Tiere,  Cherubimköpfe 
und  Mascarons.  Diese  und 
zwei  außerordentlich  weit 
hervorspringende  Pferde- 
leiber in  der  Jagdszene 
sind  separat  getrieben  und 
dann  aufgenietet.  — Aus 
der  langen  Reihe  der  tüch- 
tigen Leipziger  Goldschmiede  des 
XVII.  Jahrhunderts  hebe  ich  noch 
drei  hervor,  die  wohl  die  bedeutend- 
sten und  gesuchtesten  waren.  Zu- 
nächst Andreas  Kaurdorf  der  ältere, 
welcher  1618  Meister  wurde  und 
aus  dessen  Werkstätte  die  bimför- 
mige Abendmahlskanne  der  Evan- 
gelischen Hofkirche  in  Breslau 
stammt,  die  wir  abbilden.  Es  ist  dies 
eine  bei  den  Leipziger  Goldschmieden  beliebte  und  öfters  vorkommende 
Form.  Kräftig  ausgebaucht  und  vergoldet  ist  sie  mit  drei  musizierenden 
nackten  Engeln  in  Kartuschen  getrieben,  die  bereits  den  entwickelten  Ohr- 
muschelstil zeigen.  Näheres  über  diese  Ornamentik  mag  man  in  Neumanns 
großem  Rembrandt-Werknachlesen.  Der  Zwischenraum  ist  mit  Engelsköpfen 
und  Fratzen  ausgefüllt.  Die  Deckelbekrönung  bildet  ein  Pinienzapfen.  Zu 
datieren  ist  die  Kanne  um  1636. 

Aus  dem  dritten  Viertel  des  XVII.  Jahrhunderts  stammt  ein  Abendmahls- 
kelch (abgebildet)  des  Fürsten  Stolberg  im  Schloß  Roßla,  der  die  Form  eines 
Glasrömers  imitiert.  Er  ist  getrieben  mit  Engelsköpfen,  Früchtenbündeln  und 
Palmzweigen,  dazwischen  sind  eine  Reihe  von  Medaillons,  Medaillen  und 
Plaketten  eingesetzt;  an  der  kugeligen  Kuppa  sind  es  die  Brustbilder  Christi 
und  fünf  protestantischer  Theologen  aus  jener  Zeit,  am  walzenförmigen  Schaft 
die  Evangelisten,  am  Fuß  ältere  Silbermedaillen.  Im  Boden  ist  eine  Luther- 


Ausstellung  im  Kunstgewerbemuseum  zu  Leipzig,  Sil- 
berner, teilweise  vergoldeter  Deckelhumpen  mit  getrie- 
benen Meeresgottheiten  und  Delphinen,  Arbeit  des  Leip- 
ziger Goldschmiedes  Hans  Scholler,  um  i66i  (K.  Nr.  93) 


385 


Medaille  eingelassen,  die  durch  eine  vermittels  eines  Scharniers  bewegliche 
Silbermedaille  Papst  Innozenz  XI.  von  1688  verdeckt  ist.  Der  Kelch  ist  eine 
Arbeit  des  fruchtbaren  Goldschmieds  Balthasar  Lauch,  der  1670  in  die  Meister- 
liste eingetragen  wurde. 

Als  dritter  Meister,  von  dem  gleichfalls  zahlreiche  Arbeiten  noch  vor- 
handen sind,  sei  Hans  Scholler  genannt,  der  1642  Meister  ward  und  von 
dem  der  hier  abgebildete  große,  walzenförmige,  zylindrische  Deckelhumpen 
(um  1661)  herstammt,  welcher  dem  Kammerherrn  von  Winckler  in  Dresden 
gehört,  ein  Werk,  das  von  der  Trunkfreudigkeit  des  XVII.  Jahrhunderts  schon 
durch  seine  Dimensionen  (Höhe  33,4  cm)  zeugt.  Die  Laibung  ist  in  flacher 
Treibarbeit  mit  einem  lustigen  Zug  von  Meeresgöttern,  Hippokampen  und 
Delphinen  in  hochwogender  See  bedeckt.  Die  Wölbung  des  Fußrandes  und 
des  Deckels  trägt  naturalistische  Blütenzweigfriese.  Den  kugelförmigen 
Deckelknauf  bekrönt  ein  Putto  mit  einer  Girlande.  Eine  Gravierung  um  die 
Öffnung,,  Sibylla  Winckler  geborene  Henninger  anno  1671“  bezeugt,  daß  der 
Humpen  seit  seiner  Entstehung  im  Besitz 
derselben  Familie  war. 

Wissenschaftlich  von  höchstem  Werte 
ist  die  erstmalige  Zusammenstellung  der  Me- 
daillen des  älteren  Hans  Reinhardt.  Die  be- 
rühmte Dreifaltigkeitsmedaille  desselben,  ein 
Meisterwerk  deutscher  Goldschmiedekunst, 
ist  längst  berühmt  und  bekannt.  Ältere 
numismatische  Werke  bilden  sie  ab,  das 
Monogramm  H^  allerdings  wurde  früher  auf 
einen  Hans  Reitz  oder  Rietz  gedeutet,  bis 
Gersdorf  in  den  ,, Blättern  für  Münzfreunde‘' 

1872  den  wackeren  Leipziger  Goldschmied 
in  seine  Rechte  einsetzte.  G.  Wustmann  hat 
dann  im  ersten  Band  des  ,, Kunstgewerbe- 
blattes“ (1835,  Seite  161  ff.)  ein  reiches  ,, ur- 
kundliches Material  über  Reinhardt  veröffent- 
licht. Lepzcy  hat  in  den  Mitteilungen  des 
k.  k.  Österreichischen  Museums  die  Theorie 
eines  Aufenthalts  von  Reinhardt  in  Wilna 
aufgestellt.  Endlich  hat  Dr.  Julius  Cahn  in  den 
,,Blättern  für  Münzfreunde“  1905,  Seite  3339ff. 
zum  ersten  Male  auf  die  verschiedenen  Typen 
dieser  Medaille  aus  den  Jahren  1544,  1561, 

1569  und  1574  sowie  die  Kopien  aus  dem 
XVII.  Jahrhundert  aufmerksam  gemacht  und  K„„„gew„b.™„se«m  z. 

das  bisher  einzig  bekannte  Exemplar  von  1561  Leipzig,  siibemer  vergoldeter  Abend- 
abgebildet.  Die  Leipziger  Ausstellung  hat  nun  f 

0 r-  ö 13  LetpzigerGoldschmiedes  Balthasar  Lauch, 

noch  eine  neue  Variante  aus  dem  Jahre  1556  um  1696  (Kat.  Nr.  es) 
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gebracht  und  außerdem  von  dem  Typus  des 
Jahres  156g,  das  bisher  nur  in  dem  Exemplar 
des  Victoria  und  Albert-Museums  zu  London 
bekannt  war,  noch  ein  zweites  gezeigt,  das 
hier  zum  ersten  Male  abgebildete  des  Trop- 
pauer  Museums  mit  der  österreichischen 
Repunze  von  1806.  Der  Corpus  Christi  ist 
auf  demselben  viel  größer  als  auf  den  übrigen 
Typen.  Die  letzten  Wochen  haben  die  von 
Cahn  gegebene  Liste  wieder  um  zwei  Exem- 
plare von  1544  erweitert,  die  des  Wiener 
Kabinetts,  von  denen  eines  Domanig  in 
seiner  „Deutschen  Medaille“  unter  Nummer 
758  abgebildet  hat.  Auch  die  übrigen  Me- 
daillen Reinhardts  waren  in  Leipzig  voll- 
zählig vertreten  und  wir  dürfen  von  Grauls 
vorbereiteter  Publikation  wertvolle  Auf- 
klärungen erwarten,  so  über  die  Bedeutung 
der  öfter  neben  dem  Monogramm  Rein- 
hardts und  dem  Leipziger  Beschauzeichen 
eingeschlagenen,  respektive  eingravierten 
Buchstaben  HS,  den  Wilnaer  Aufenthalt 
des  Meisters  etc.  — Von  den  anderen  Me- 
daillen Reinhardts  ist  hier  noch  der  Revers  derjenigen  mit  dem  Brustbilde 
Karl  V.  mit  Szepter  und  Reichsapfel  abgebildet.  Er  trägt  in  prächtiger 
Komposition  und  kraftvoller  Model- 
lierung den  gekrönten  Doppeladler  mit 
dem  spanischen  Schild  auf  der  Brust. 

Rechts  und  links  das  bekannte  Symbol 
des  Kaisers,  die  Säulen  des  Herkules 
und  sein  stolzer  Wahlspruch  PLVS 
OVLTRE.  Zu  beiden  Seiten  desToison- 
ordens  stehen  die  Buchstaben  HR  des 
Künstlers. 

Eine  weitere  Abteilung  der  Aus- 
stellung enthielt  Goldschmiedewerke 
fremden  oder  nicht  nachweisbaren  Ur- 
sprungs aus  Leipziger  Besitz.  Die  bei- 
den Leipziger  Universitätsszepter  von 
1476  sind  zwar  ohne  Beschauzeichen, 
aber  mit  aller  Wahrscheinlichkeit  trotz- 
dem Leipziger  Arbeiten.  Dasselbe  gilt 
von  einigen  anderen  wohl  Leipziger 
Arbeiten,  die  ebenfalls  aus  der  Zeit  vor 


Teller  mit  der  Ansicht  der  kaiserlichen  Porzellan- 
fabrik in  St.  Petersburg,  gemalt  von  J.  Semenow 
(Aus  dem  Werke  über  die 

kaiserliche  Porzellanmanufaktur  in  St.  Petersburg) 


Kaffeekanne  aus  dem  Jahre  1762  (Aus  dem 
Werke  über  die  kaiserliche  Porzellanmanu- 
faktur in  St.  Petersburg) 
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einer  geordneten  und  vorgeschriebenen  Punzierung  stammen.  Eine  sehr 
beachtenswerte  Nürnberger  Arbeit  ist  der  hier  abgebildete  gebuckelte  ver- 
goldete Doppelpokal  mit  dem  Leipziger  Stadtwappen,  aber  mit  Nürnberger 
Beschauzeichen,  ein  Besitztum  des  Leipziger  Rates. 

Wichtig  für  die  Geschichte  der  österreichischen  Goldschmiedekunst  sind 
zwei  teilvergoldete  Haüfebecher,  deren  Rand  mit  Frührenaissanceranken 
graviert  ist,  und  die  der  Mitte  des  XVI.  Jahrhunderts  angehören.  Sie  tragen 
das  Salzburger  Beschauzeichen,  aber  kein  Meisterzeichen.  Es  sind  mir  noch 
einige  andere  Salzburger  Haüfebecher  von  ähnlicher  Form,  teilweise  prächtig 
emailliert,  bekannt,  die  eine  hohe  Blüte  der  Salzburger  Goldschmiedekunst 
in  der  Renaissancezeit  bezeugen.  Eine  demnächst  erscheinende  Publikation 
dieser  Arbeiten  wird  das  gesamte  mir  bekannte  Material  in  Abbildung  und 
Beschreibung  vorlegen. 

Der  große  wissenschaftliche  Gewinn,  den  die  Leipziger  Ausstellung  ge- 
bracht hat,  läßt  hoffen  und  recht  sehr  wünschen,  daß  man  in  Bälde  für  andere 
Städte  dieselbe  Arbeit  unternimmt,  in  erster  Reihe  für  Dresden  und  dann  auch 
für  andere  sächsische  Städte  wie  Bautzen,  Halle  und  andere,  eine  Aufgabe, 
der  sich  am  besten  das  Dresdener  Kunstgewerbemuseum  unterziehen  könnte. 


PETERSBURGER  PORZELLAN  h»  VON 
J.  FOLNESICS-WIEN  Sfr 

IE  Verwaltung  der  Petersburger  Porzellanfabrik  hat 
kürzlich  ein  reich  ausgestattetes  Werk  über  die 
Geschichte  dieser  Manufaktur  herausgegeben.  Bei 
der  geringen  Kenntnis,  die  wir  bisher  über  diesen 
Gegenstand  hatten,  scheint  es  uns  am  Platze, 
uns  mehr  mit  dem  Inhalt  dieses  grundlegenden 
Werkes  zu  befassen  als  mit  dessen  kritischer  Be- 
urteilung, und  zwar  nicht  allein  deshalb,  weil  es 
schwierig  ist,  über  ein  Werk,  dessen  Entstehungs- 
bedingungen uns  unbekannt  sind,  ein  gerechtes 
Urteil  zu  fällen,  sondern  auch  weil  die  Arbeit  trotz 
augenfälliger  Mängel  so  viel  Neues  bietet,  daß  sie  unter  allen  Umständen  als 
eine  höchst  dankenswerte  bezeichnet  werden  muß. 

An  der  Abfassung  des  Werkes,  das  bereits  im  Jahre  igoo  in  Angriff 
genommen  wurde,  ist  eine  Reihe  von  Mitarbeitern  beteiligt,  die  vorwiegend 
dem  Beamtenkreis  der  Fabrik  selbst  angehören.  Dasselbe  ist  in  russischer 
Sprache  abgefaßt  und  präsentiert  sich  mit  seinen  nahezu  500  Illustrationen 
und  zwölf  Heliogravüren  nebst  Markentafel  als  stattlicher  Folioband.  Am 
Schluß  befindet  sich  ein  ausführlicher  Auszug  des  Textes  in  französischer 
Sprache.  Die  ersten  Anfänge  der  Fabrik  stehen  mit  dem  auch  als  Mitbegründer 
der  Wiener  Fabrik  bekannten  Christoph  Konrad  Hunger  in  Verbindung  und 
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fallen  in  die  Regierungszeit  der 
Kaiserin  Elisabeth.  Am  i.  Fe- 
bruar 1744  schloß  der  in  diplo- 
matischer Mission  in  Stockholm 
weilende  kaiserlich  russische 
Kammerherr  Baron  Korff  mit 
Hunger  einen  Kontrakt,  worin 
sich  dieser  verpflichtete,  in  Pe- 
tersburg eine  Porzellanfabrik  zu 
errichten.  Er  übersiedelte  noch 
in  demselben  Jahre  mit  seinem 
Schwager  Heinrichson,  der  Mi- 
niaturmaler war,  von  Stock- 
holm nach  Petersburg  und  be- 
gann gemeinsam  mit  dem  Che- 
miker Winogradow,  der  ihm  an 
die  Seite  gegeben  wurde,  die 
Errichtung  einer  Fabrik.  Hun- 
gers Kenntnisse  erwiesen  sich 
aber  nicht  als  vollkommen  aus- 
reichend und  so  übernahm 
Winogradow,  nachdem  er  sich 
das,  was  ihm  Hunger  ver- 
mitteln konnte,  zu  eigen  ge- 
macht hatte,  im  Jahre  1748  selb- 
ständig die  Leitung  und  Hunger 
wurde  entlassen.  Ein  halbes 
Dutzend  ziemlich  schlecht  geratener  Tassen  war  der  Erfolg  dieser  ersten 
langwierigen  und  sehr  kostspieligen  Bemühungen.  Erst  im  Jahre  1751  war 
man  über  das  erste  Versuchsstadium  hinausgelangt  und  konnte  der  Kaiserin 
die  erste  gelungene  Tabatiere  überreichen.  Zwischen  1751  und  1753 
fanden  wegen  Unverläßlichkeit  Winogradows  verschiedene  Besetzungen  der 
Direktorstelle  statt,  die  jedoch  mit  der  Wiederanstellung  Winogradows 
endeten,  der  jetzt  in  Nikita  Woinow  einen  technischen  Mitarbeiter  erhielt. 
Als  Brennmeister  und  Kapselmacher  fungierte  ein  gewisser  Christian  Werner, 
außerdem  waren  zwei  Maler,  ein  Modelleur  und  zwei  Bossierer  angestellt. 
In  den  nächsten  Jahren  arbeiten  zwei  Italiener,  der  Bildhauer  Vistarini  und 
der  Modelleur  Karl  Monti,  an  der  Fabrik.  Die  zwei  ersten  Maler  waren  die 
beiden  Tscherssows,  Vater  und  Sohn;  jedoch  bald  wurden  ähnlich  wie  in 
Wien  Akademieschüler  zur  Porzellanmalerei  herangezogen.  Der  Porzellan- 
scherben glich  anfangs  mehr  dem  chinesischen  als  dem  aus  Meißen.  Die 
Erde  aus  Gjel  gab  den  Gegenständen  einen  etwas  gelblichen,  die  aus  Orenburg 
einen  weißen,  etwas  bläulichen  Ton.  Bis  1753  wurden  nur  kleinere  Gegen- 
stände, wie  Tabatieren,  Tassen,  Messer-  und  Degengriffe,  Glocken,  Ostereier, 
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Leuchtervase  aus  demjahre  1762  (Aus 
dem  Werke  über  die  kaiserliche  Por- 
zellanmanufaktur in  St.  Petersburg) 


Tabakpfeifen  etc.  gemacht  und  in  der  Weise  der 
Meißener  Vorbilder  bemalt.  Allmählich  ging  man 
aber  zu  größeren  Gefäßen  über  und  nachdem 
1756  ein  großer  Brennofen  erbaut  worden  war, 
konnte  man  daran  gehen,  ganze  Speiseservice 
zu  verfertigen.  Ein  Service  mit  Jagdszenen,  das 
Fürst  Dolgoruky  erhielt,  zählte  zu  den  ersten  ge- 
lungenen Arbeiten  dieser  Art.  1758  starb  Wino- 
gradow  und  Woinow  trat  an  seine  Stelle.  Gleich- 
zeitig hatte  ein  Modelleur  aus  Meißen,  Johann 
Gottfried  Müller,  seine  Dienste  angeboten  und 
wurde  als  Arkanist  angestellt.  Nach  dem  Tode 
der  Kaiserin,  1762,  ging  die  Fabrik  aus  der  Hof- 
verwaltung in  die  des  Staates  über  und  erhielt 
in  Professor  Michael  Lomonosow  ihren  Direktor. 

Da  die  Bereitung  der  Farben  großen  Schwie- 
rigkeiten unterlag,  suchte  man  sie  aus  dem  Aus- 
lande zu  beziehen  und  hatte  namentlich  in  einem 
Hamburger  Maler  namens  Grote,  der  auch  einige 
Rezepte  zur  Verfügung  stellte,  einen  hilfbereiten 
Vermittler.  — Die  einfarbige  Malerei  in  Purpur, 

Grün,  Schwarz  oder  Gold  herrschte  noch  vor. 

In  dieser  Weise  wurden  Blumensträuße,  Landschaften  und  später  auch  figu- 
rale  Vorwürfe,  wie  Rokokofiguren,  holländische  Bauern-  und  Kriegsszenen 
in  weißen  Reserven  auf  vergoldetem  Grund  oder  auf  dem  weißen  Porzellan 
ausgeführt.  Manchmal  wurden  auch  die  Innenflächen  der  Gefäße  vergoldet. 

Eine  besondere  Gruppe  bildeten  die 
Chinoiserien.  Auch  Wappen,  Mono- 
gramme und  Miniaturmalereien,  nament- 
lich Porträte,  kommen  in  dieser  Periode 
bereits  vor. 

Die  Zustände  an  der  Fabrik  waren 
indes  nach  dem  Tode  Winogradows 
recht  traurige  geworden  und  besserten 
sich  erst  mit  dem  Regierungsantritt 
Katharina  II.  Die  Kaiserin  ernannte  den 
Leutnant  der  Garde  Alexander  Tsche- 
potiew  zum  Direktor  und  dieser  brachte 
wieder  einige  Ordnung  in  den  Gang  der 
Dinge.  Aus  Wien  kam  Josef  Regens- 
burg, von  dem  dort  weilenden  Grafen 
Tschernyschew  empfohlen,  aus  Meißen 
, ,,  ^ derBildhauerKarlowsky  und  als  Werk- 

Teller  aus  dem  Jahre  1762  (Aus  dem  Werke  über  die  ^ .... 

kaiserliche  Porzellanmanufaktur  in  St.  Petersburg)  meister,  dem  hauptsächÜch  die  BrOnze- 


5 


390 


fassungen  oblagen,  wurde  1764  der  Franzose 
Arnoult  angestellt.  Zur  Heranziehung  geeigneter 
Arbeitskräfte  wurde  eine  Fabrikschule  gegrün- 
det und  auch  an  einen  soliden  Neubau  der 
Fabrik  geschritten;  dieser 
wurde  jedoch  erst  unter  dem 
inzwischen  neu  ernannten  Di- 
rektor Wiazemsky  zu  Beginn 
der  Achtzigerjahre  vollendet. 
Unter  den  Ausländern,  die 
Wiazemsky  anstellte,  ist  na- 
mentlich der  Bildhauer  J.  S. 
Rachette  zu  nennen.  Die 
Maler,  die  nach  1783  in  der 
Fabrik  arbeiteten  und  unter  denen  einige  in  der  Miniaturmalerei  Vorzügliches 
leisteten,  waren  aber  sämtlich  Russen.  Zur  selben  Zeit  wie  in  Wien  trat 
ein  sichtlicher  Aufschwung  ein.  Die  Produktion  steigerte  sich  1794  bis  zu 
38.000  Objekten  im  Jahre,  wozu  657  Formen  in  Anwendung  kamen  und  von 
denen  19.000  Stück  mit  Malereien  verziert  waren.  Der  Wert  der  Erzeugnisse 
belief  sich  nahezu  auf  10.000  Rubel. 

Als  Vorbilder  galten  noch  immer  die  Erzeugnisse  des  Westens.  Antike 
Motive  verdrängten  die  des  Rokoko.  Gleichzeitig  begann  man  auf  nationale 
Darstellungen  größeren  Wert  zu  legen  und  malte  Völkertypen  Rußlands, 
hauptsächlich  nach  einem  Werke  von  Georgi,  ferner  russische  Kaufleute 
und  Gewerbetreibende  auf  die  Porzellane. 

Auch  Zeitereignisse  und  Porträte,  namentlich  das  der  Kaiserin,  bildeten 
den  Schmuck  zahlreicher  Objekte.  Das 
Service  der  ,,Jachten“,  das  damals  nach 
einem  Meißener  Vorbild  ausgeführt  wur- 
de, erinnert  an  die  Siege,  welche  Ruß- 
land zur  See  über  die  Türken  errang. 

Andere  Stücke  verherrlichten  in  alle- 
gorischer Form  die  Taten  der  Kaiserin 
auf  dem  Gebiet  der  Politik  und  der  Ver- 
waltung. Arnoult  modellierte  prächtige 
Vasen,  Armleuchter,  Statuetten,  Eßbe- 
stecke und  so  weiter.  Der  Einfluß  von 
Sevres  kommt  vielfach  zur  Erscheinung. 

Eines  der  schönsten  und  reichsten  Ser- 
vice wurde  1784  ausgeführt;  es  bestand 
aus  973  Stücken,  war  für  60  Gäste  be- 
rechnet und  kostete  25.000  Rubel.  Es  ist 
mit  antikisierenden  Ornamenten  verziert,  ^ ....  ,.  u o 

’ Teller  (Aus  dem  Werke  über  die  kaiserliche  Por- 

die  von  antiken  Köpfen  unterbrochen  zeiianmanufaktur  in  St.  Petersburg) 


Tasse  mit  Unterschale  und  dem  Monogramm  der  Kaiserin  Eli- 
sabeth (Aus  dem  Werke  über  die  kaiserliche  Porzellanmanufaktur 
in  St.  Petersburg) 
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werden;  der  dazu  gehörige  Tafel- 
aufsatz besteht  aus  sieben  Grup- 
pen und  wurde  von  Rachette 
modelliert.  Das  Mittelstück  bildet 
eine  62  Zentimeter  hohe  Statuette 
der  Kaiserin  auf  einem  von  alle- 
gorischen Figuren  flankierten  Po- 
stament. Das  Service  beflndet  sich 
im  Museum  des  Winterpalais,  der 
Tafelaufsatz  im  Fabriksmuseum. 

Ähnlich  umfangreiche  Service 
mit  Tafelaufsätzen  allegorisch - 
mythologischen  Charakters  wur- 
den zur  selben  Zeit  im  Auftrag 
des  Hofes  zu  Geschenkszwecken 
angefertigt.  Werke  Clodions,  Fal- 
conets  und  des  russischen  Bild- 
hauers Schubin  sowie  antike  Sta- 
tuen dienten  hiebei  als  Vorbilder. 

Andere  Service  dieser  Zeit  sind 
mit  Feldblumen  oder  mit  Vedu- 
ten, worunter  nebst  russischen 
Stadtprospekten  namentlich  sol- 
che aus  Italien  beliebt  waren,  ge- 
schmückt. Die  Blumen  erscheinen 
manchmal  auf  Goldgrund.  Auch 
flgurale  Malereien,  sowohl  Alle- 
gorien als  auch  genreartige  Sujets 
wurden  ausgeführt.  Neben  der 
Plastik  der  Tafelaufsätze  floriert 
auch  eine  selbständige  Biskuit- 
plastik, die  namentlich  in  Porträt- 
büsten und  Medaillons  oft  Vorzügliches  leistet.  Das  Beste  dieser  Art  ist  auf 
Rachette  zurückzuführen. 

Auch  unter  der  folgenden  Regierung  Pauls  I.  nahm  die  Fabrik  einen 
ungestörten  Fortgang;  sie  beschäftigte  jetzt  über  200  Arbeiter.  Rachette  stand 
noch  immer  an  der  Spitze  der  Bildhauer  und  Modelleure,  die  Leitung  der 
Maler,  die  Brennöfen  und  das  Laboratorium  waren  dagegen  in  russischen 
Händen.  Müssen  die  künstlerischen  Leistungen  im  allgemeinen  als  be- 
friedigende bezeichnet  werden,  so  waren  dagegen  die  Resultate  der  Fabrik 
vom  kommerziellen  Standpunkt  recht  traurige.  Die  Preise  waren  unver- 
hältnismäßig hoch,  die  Menge  des  nicht  verkauften  Porzellans  nahm  von 
Jahr  zu  Jahr  zu,  von  1797  bis  1801  stieg  sie  von  86.000  auf  141.000  Rubel. 
Aber  mochten  die  finanziellen  Ergebnisse  auch  noch  so  weit  hinter  einem 


Vase  aus  dem  Jahre  1780  (Aus  dem  Werke  über  die  kaiser- 
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Solitär  (Aus  dem  Werke  über  die  kaiserliche  Porzellanmanufaktur  in  St.  Petersburg) 


kaufmännischen  Gewinn  Zurückbleiben,  der  Staat  kargte  nie  mit  seinen 
Mitteln.  Im  Jahre  1798  präsentierte  der  offizielle  Protektor  der  Fabrik,  zu 
dieser  Zeit  Prinz  Jussupow,  dem  Kaiser  ein  neues  Prachtservice,  dessen 
Tafelaufsatz  einen  Apollotempel  darstellte,  in  der  Mitte  die  Statuette  des 
Gottes,  zu  beiden  Seiten  allegorische  Figuren,  Nymphen,  Vestalinnen  und 
so  weiter. 

Von  den  um  1800  für  den  Kaiser  hergestellten  Servicen  erinnerten 
die  meisten  in  ihrem  malerischen  Schmuck  an  die  in  Italien  empfangenen 
Eindrücke.  Die  Formen  werden  in  dieser  Zeit  einfacher,  an  Objekten  von 
mittlerer  Größe  werden  zylindrische  Wandungen  bevorzugt.  Kombinationen 
von  Porzellan  mit  Bronze  und  schönen  Steinsorten  sind  häufig.  Ein  Wasch- 
service, das  1801  für  die  Kaiserin  Maria  Feodorowna  bestellt  wurde,  wurde 
demjenigen  nachgebildet,  das  die  Königin  Marie  Antoinette  der  Gräfin  Du 
Nord  in  Paris  geschenkt  hatte.  Es  wurde  erst  unter  Kaiser  Alexander  I. 
beendet  und  befindet  sich  im  Palais  Pawlowsk  in  Petersburg.  Einen  Haupt- 
stolz der  Fabrik  bildeten  ungewöhnlich  große  dekorative  Vasen  von  antiki- 
sierender Form;  sie  haben  in  der  Regel  breite  Mündungen  und  überhöhte 
Henkel,  die  sich  zum  Vasenrand  von  oben  herabbiegen,  an  Stelle  der  Henkel 
finden  wir  oft  antikisierende  schlanke  Frauengestalten.  Zu  Ende  der  Re- 
gierung Alexanders  I.  erhalten  die  Vasen  schlankere  Formen.  Daneben  wurden 
aber  auch  in  dieser  Zeit  noch  weiter  Vasen  in  chinesischer  Art  erzeugt.  Zu 
Beginn  der  Regierung  Alexanders  I.  trat  an  der  Fabrik  ein  starker  Personal- 
wechsel ein.  Gleichzeitig  wurde  von  Professor  Hattenberger,  einem  Mann, 
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der  sich  beson- 
ders durch  Anfer- 
tigung von  Aqua- 
rellentwürfen im 
Empirestil  für  die 
Dekoration  der 
Porzellane  her- 
vortat, ein  neues 
Reglement  ausge- 
arbeitet, das  der 
Kaiser  1804  bestä- 
tigte. Es  wurde 
ferner  beschlos- 
sen, drei  Werk- 
führer  aus  der  kö- 
niglichen Fabrik 

in  Berlin  nach  Suppenterrine,  um  1770  (Aus  dem  werke  über  die  kaiserliche  Porzellanmanufaktur 

in  St.  Petersburg) 

Petersburg  zu  be- 
rufen. Einer  derselben,  namens  Seifert,  erbaute  drei  Brennöfen  nach  neuestem 
System,  wodurch  der  Fortgang  der  Arbeiten  in  außerordentlicher  Weise  ge- 
fördert wurde.  Guriew,  der  zu  dieser  Zeit  trotz  aller  sonstigen  Schwankungen 
in  der  Besetzung  der  wichtigsten  Posten  ununterbrochen  die  künstlerische 
Leitung  der  Fabrik  in  Händen  hatte,  verstand  es,  geeignete  Talente  heran- 
zuziehen, deren  Einfluß  sich  bald  in  erfreulicher  Weise  geltend  machte.  So 
berief  er  den  Privatdozenten  an  der  Kunstakademie  Stephan  Pimenow,  der  zu 
den  besten  russischen  Bildhauern  dieser  Periode  zählte,  und  ließ  aus  Paris 

den  Maler  Adams  kommen.  Als  dieser 
den  Erwartungen  nicht  vollkommen  ent- 
sprach, bewarb  er  sich  unter  Zusicherung 
hoher  Gagen  um  weitere  Kräfte  und 
erreichte  es,  daß  1815  der  Porzellan- 
erzeuger Peter  Karl  Landelle,  der  Dre- 
her Ferdinand  Davignon,  der  Dekorateur 
Denis  J.  Moreau,  der  auch  Soldaten-, 
Landschafts-  und  Genremaler  war,  und 
Schwabach,  genannt  Fontaines,  nach 
Petersburg  kamen. 

Die  Farben  wurden  noch  immer, 
wenigstens  zum  Teil,  aus  dem  Ausland 
bezogen,  und  zwar  aus  Berlin  und  Paris. 

Charakteristisch  für  die  Porzellane 
aus  der  letzten  Zeit  der  Regierung 
Alexanders  I.  ist  das  Auftreten  krie- 
gerischer Embleme  an  Tellerrändern 


Teller,  nach  1804  (Aus  dem  Werke  über  die  kai- 
serliche Porzellanmanufaktur  in  St.  Petersburg) 
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und  als  Füllungsornamente,  die  durch 
eine  gewisse  Schwerfälligkeit  der 
Komposition  auffallen.  Im  übrigen 
werden  nationale  Typen  häufiger, 
ebenso  wie  Typen  aus  der  Armee 
und  Porträte.  Gleichzeitig  fängt  die 
Wiedergabe  von  Gemälden  an,  sich  in 
den  Vordergrund  zu  drängen,  wobei 
das  keramische  Erzeugnis  als  solches 
an  Bedeutung  zurücktritt.  Mehr  als 
je  blieben  jetzt  die  bedeutendsten  und 
gelungensten  Erzeugnisse  im  Besitz 
des  Hofes,  während  das  Mittelgut  als 
Geschenk  an  den  hohen  Adel  verteilt 
wurde  und  nur  das  Minderwertige 
zum  Verkauf  an  Private  gelangte. 

Das  Todesjahr  Kaiser  Alexan- 
ders (1825)  war  auch  das  des  Direk- 
tors Guriew.  Die  nächsten  Jahre 
brachten  abermals  tief  einschneidende 
Veränderungen  sowohl  in  admini- 
strativer Beziehung  sowie  hinsichtlich 
des  Personals.  Man  trachtete  die  Aus- 
länder allmählich  durch  einheimische 
Kräfte  zu  ersetzen.  Um  1844  waren 
fast  sämtliche  Bildhauer  und  Model- 
leure, Maler  und  Dreher  Russen ; aber 
wenige  Jahre  später  sah  man  sich 
wieder  genötigt,  verschiedene  Arbeits- 
kräfte aus  Sevres  heranzuziehen,  so 
Jakob  Deriviere  und  bald  darauf 
die  französischen  Maler  Boudet  und 
Beauce.  In  technischer  Hinsicht  wurden  neuerdings  die  verschiedensten 
Versuche  gemacht;  so  wurde  1836  Erde  aus  Limoges  verwendet,  um  die 
Porzellane  in  ihrer  Farbenwirkung  den  französischen  zu  nähern,  um  1844 
wurde  Erde  aus  England  bezogen.  Der  Stil  der  Arbeiten  folgte  hiebei  fast 
stets  den  Modeströmungen  des  Westens.  Das  Neurokoko  und  der  Natura- 
lismus der  Fünfzigerjahre  herrschen  vor.  Nur  ab  und  zu  werden  nationale 
Motive  aufgegriffen,  wie  zum  Beispiel  das  des  ,, Kremlservices“,  komponiert 
nach  einer  silbernen  russischen  Platte  des  XVII.  Jahrhunderts.  Unter  Ale- 
xander II.  wurde  nach  Abgang  Beauces  der  Maler  Lippold  aus  Dresden 
angestellt;  unter  den  besten  russischen  Malern  dieser  Zeit  sind  dagegen 
Krjukow  und  Tytschagin  für  Figuren,  Dudin  für  das  japanische  Genre  und 
Nesterow  zu  nennen.  — Zu  Beginn  der  Siebzigerjahre  wendete  man  sich  auf 


Vase  aus  dem  Jahre  1828  (Aus  dem  Werke  über  die 
kaiserliche  Porzellanmanufaktur  in  St.  Petersburg) 
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Wunsch  der  Kaiserin^ 

Vorbildern  aus  Eng- 
land zu  und  der  Bild- 
hauer Spieß  mußte 
Modelle  von  dorther 
nach  Petersburg  brin- 
gen; aber  weder  die- 
ser Versuch  noch  der, 
nationale  Motive  zu 
verwenden,  führte  zu 
günstigen  Resultaten 
und  die  Preise,  wel- 
che die  Fabrik  auf  den 
Ausstellungen  von 
i86i  und  1870  in 
Petersburg,  1863  in 
London,  1867  in  Paris 
sowie  der  erste  Preis, 
den  sie  1873  in  Wien 
errang,  erklären  sich 
mehr  durch  den  Nie- 
dergang der  Kunst 
im  Westen  als  durch 
ihre  positiven  Verdienste.  — Die  folgende  Zeit  unter  der  Regierung  Ale- 
xanders III.  (1881  bis  1894)  brachte  nach  technischer  Richtung  zahlreiche  und 
eingreifende  Verbesserungen  sowohl  hinsichtlich  der  Masse  und  der  Farben 

wie  in  Bezug  auf  die  Brandöfen.  Nach 
künstlerischer  Seite  wurde  durch  An- 
stellung vorzüglicher  Maler,  wie  Timo- 
feiew  für  das  Figurale,  Lapschin  für 
Ornamente,  Lukin  für  Blumen  und  Suli- 
man-Grudzynsky  für  Malereien  unter 
der  Glasur  manches  Gute  erzielt.  Was 
die  Unterglasurmalereien  betrifft,  so 
wurden  sie  unter  spezieller  Leitung  des 
dänischen  Malers  Lüsberg  an  der  Fabrik 
eingeführt  und  werden  bis  heute  mit 
vielem  Erfolg  weitergepflegt.  Nachdem 
Guriew  20  Jahre  an  der  Spitze  der  Fabrik 
gestanden,  nahm  er  im  Jahre  1900  seinen 
Abschied  und  der  gegenwärtige  Direktor, 
Baron  N.  B.  von  Wolff  trat  an  seine  Stelle. 

Bezüglich  des  Markenwesens  ist 
folgendes  als  das  Wichtigste  hervorzu- 


Teller  mit  Soldatentypen  aus  der  Zeit  Alexanders  I. 
(Aus  dem  Werke  über  die  kaiserliche  Porzellan- 
manufaktur in  St.  Petersburg) 


39Ö 


heben : Für  die  Zeit  der 
Kaiserin  Elisabeth  und 
Peters  III.  (1751  bis  1762) 
war  der  Reichsadler  als 
Fabriksmarke  üblich.  Seit 
Katharina  II.  (1762  bis 
1796)  kam  das  Mono- 
gramm des  jeweiligen  Re- 
genten als  Fabriksmarke  in 
Verwendung.  Da  jedoch 
die  Magazine  nach  jedem 
Thronwechsel  Weißporzel- 
lane der  vorangegangenen 
Epoche  enthielten,  so  kam 
zur  alten  Unterglasur- 
marke noch  eine  neue  in 
Muffelfarben  eingebrannte 
hinzu,  die  die  Zeit  der  De- 
koration bezeichnete.  Der 
Reichsadler  der  ersten 
Periode  ist  entweder  ver- 

Tischplatte  aus  der  Zeit  Alexanders  I.  (Aus  dem  Werke  über  die  kaiser-  j*  -»/r 

liehe  Porzellanmanufaktur  in  St.  Petersburg)  tieft  in  die  MaSSe  einge- 

preßt oder  in  Schwarz 

oder  Gold  aufgemalt.  Unter  Katharina  II.  wurde  das  Monogramm  der  Kaiserin 
in  Blau  unter  der  Glasur  angebracht.  Objekte,  die  für  die  Hofküche  ange- 
fertigt wurden,  erhielten  überdies  die  Bezeichnung  ,, Hofküche“  (pridworin). 
Bei  kleinen  Objekten,  die  nach  Sevres-Modellen  erzeugt  wurden,  findet  man 
neben  dem  Monogramm  oft  die  Marke  von  Sevres.  Seit  Paul  I.  (1796  bis  1801) 
erscheint  die  Krone  über  dem  Monogramm.  Unter  Alexander  II.  und  seinen 
Nachfolgern  wurden  die  Marken  in  Chromgrün  unter  der  Glasur  angebracht, 
manchmal  aber  auch  in  Blau  über  der  Glasur.  Gegenwärtig  ist  eine  braune 
Marke  üblich. 


AUS  DEM  WIENER  KUNSTLEBEN  VON 
LUDWIG  HEVESI-WIEN  h» 

Das  KAISERIN  ELISABETH-DENKMAL.  Am  6.  Juni  wurde  in  Anwesen- 
heit des  Kaisers  und  des  Hofes  das  Denkmal  im  Volksgarten  enthüllt,  das  ein  privates 
Komitee  auf  Grund  einer  sehr  erfolgreichen  Sammlung  dem  Andenken  der  edlen  Märtyrerin 
errichtet  hat.  Die  Künstler  sind  Oberbaurat  Friedrich  Ohmann  für  den  Entwurf  und  Pro- 
fessor Hans  Bitterlich  für  die  Figur.  Es  ist  ein  Gartendenkmal  mit  allen  Elementen  einer 
Gartenstimmung.  Im  hohen  Eisengitter  des  Volksgartens  ist  ein  eigenes  Tor  eröffnet,  von 
dem  man  über  breite  Parterreanlagen  hinweg  bereits  den  Blick  auf  das  Denkmal  hat,  das 
sich  in  der  Perspektive  zwischen  zwei  hohe,  jonisierende  Säulen  mit  eirunden  Vasen  ein- 
ordnet. Eine  junge  Lindenallee  mit  Sitzbänken  führt  darauf  hin,  an  einem  vertieften  Rasen- 
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parterre  vorbei,  das  die  Figur  im  Verhältnis  noch  erhöht  und  einem  viereckigen  Bassin,  in 
dem  auf  zwei  viereckigen  Ständern  halbrunde  Marmorschalen  Wasserstrahlen  empor- 
senden. Auch  in  zwei  rechteckigen  Marmoreinbauten,  die  hübsch  mit  Reliefs  geschmückt 
sind,  springt  und  fällt  reichliches  Wasser,  unter  anderm  aus  vier  von  Putten  gehaltenen 
Urnen.  Plätschern  des  Wassers  und  Gesang  der  Vögel,  dazu  reichlicher  Blumenschmuck 
in  Beeten,  die  in  dem  Marmor  des  baulichen  Rahmens  eigens  ausgespart  sind.  Wasser- 
pflanzen im  großen  Becken,  grünes  Rankenwerk  über  die  Wände  hin,  mit  dem  Marmor- 
ornament wetteifernd,  das  auch  zumeist  Pflanzenmotive  zeigt,  sogar  ganze  Blumenkörbe, 
die  als  Eckabschlüsse  der  Hauptwände  angebracht  sind.  Um  die  Statue  her  zieht  sich  im 
Halbkreis  eine  Wand,  mit  langem  Inschriftstreifen  unter  der  Attika,  darauf  die  Worte: 
„Ihrer  unvergeßlichen  Kaiserin  errichteten  dieses  Denkmal  in  unwandelbarer  Liebe  und 
Treue  Österreichs  Völker  1907.“  Abschließend  die  Jahreszahlen  1837  und  1898.  Die 
grüne  Umfassung  bilden  hohe  Treillagewände,  die  sich  mit  Feldahorn  füllen  werden,  und 
dahinter  sollen  fünf  hohe 
Pappeln  den  Blick  gegen 
die  unruhigen  Massen  des 
Burgtheaters  begrenzen. 

Die  2‘50  Meter  hohe  sitzen- 
de Figur  ist  aus  einem  roh 

15.000  Kilogramm,  behauen 

8.000  Kilogramm  wiegen- 
den Block  Laaser  Marmors 
gearbeitet.  Der  Künstler 
suchte  nach  einem  Mittel- 
weg zwischen  der  wirk- 
lichen Erscheinung  und  der 
monumentalen  Wirkung 
und  das  führte  ihn  zur  Sti- 
lisierung oder  vielmehr 
Idealisierung.  So  hat  er  an 
der  Haartracht  wesentlich 
geändert  und  die  Stirnfran- 
sen durch  antikisierende 
Scheitel  ersetzt.  Auch  das 
Gewand  ist  frei  erfunden; 
der  obere  Teil  mit  den  auf 
der  Brust  gekreuzten  Vor- 
derblättern und  den  weiten 
offenen  Ärmeln  erinnert  am 
ehesten  an  ein  japanisches 
Kimono ; der  untere  Teil  ist 
weitfaltig  und  drapiert  sich 
gut.  Der  Schliff  des  Mar- 
mors weckt  den  Eindruck 
von  seidenem  Schimmer. 

Über  der  linken  Schulter 
liegt  ein  leichtes  Fransen- 
tuch, das  auch  die  eine 
Lehne  des  einfachen  Sitzes 
bedeckt.  Auf  der  anderen 
Lehne  liegen  Rosen,  da-  Vase  aus  dem  Jahre  1830 

neben  zwei  Bücher,  das  (Aus  dem  Werke  über  die  kaiserliche  Porzellanmanufaktur  in  St.  Petersburg) 
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Bemalte  Figuren,  modelliert  von  Spieß,  1864  bis  1866  (Aus  dem  Werke  über  die  kaiserliche  Porzellanmanu- 
faktur in  St.  Petersburg) 

obere  offen.  Die  Kaiserin  hat  gelesen  und  sinnt  nun,  die  Hände  müßig  im  Schosse,  still  vor 
sich  hin.  Ein  auffallendes  Motiv  sind  zwei  prächtige  Leonberger  Hunde,  die  beiderseits  des 
Sockels  ruhen,  die  Köpfe  am  Boden,  und  die  Silhouette  des  Aufbaues  ergänzen.  Am  Sockel 
ist  eine  graue  Marmortafel  eingelassen  mit  der  Inschrift;  ,, Elisabeth,  Kaiserin  von  Öster- 
reich.“ Im  Detail  der  Architektur  hat  Ohmann  die  verbrauchten  Schulformeln  gemieden; 
bloß  die  zwei  Säulen  gestattet  er  sich  und  in  den  beiden  Brunnennischen  sind  die  Reliefs 
in  gewohnter  Art  als  Füllungen  verwendet.  Die  Flächen  haben  höchstens  einzelne  Kehlun- 
gen, eventuell  ein  fast  nur  angedeutetes  Kymation.  Nach  genauem  Soll  und  Haben  ist  es 
ein  Vermittlungsstil,  der  aber  doch  den  modernen  Habitus  anstrebt.  Die  Statue  hält  sich 
von  Modernitäten  frei.  Als  Material  dienen  für  die  Architektur  mattweißer  marmorartiger 
Kalkstein  aus  einem  alten,  wiedereröffneten  Bruch  zu  Seghetta  bei  Trau,  grauer  Marmor 
von  St.  Veit  an  der  Glan  und  wetterbeständiger  schwedischer  ,,Verdätre“,  grau  und  weiß 
gestriemt  mit  grünlichem  Stich.  Die  Kosten  des  Denkmals  betragen  400.000,  die  der  Park- 
anlagen gegen  100.000  Kronen. 

WALLENSTKIN-BIL-DER.  Der  k.  u.  k.  Restaurator  Hermann  Ritschl  hat 
soeben  eine  Anzahl  von  Bildern  des  Wallenstein-Zimmers  im  Egerer  Stadt- 
museum, die  vor  einigen  Monaten  durch  einen  im  Nebenzimmer  ausgebrochenen 
Brand  stark  gelitten  hatten,  vortrefflich  restauriert;  darunter  das  bekannte  Bildnis  Wallen- 
steins, das  lange  als  „Kopie  nach  Van  Dyck“  ging  und  mit  dem  Graf  Waldstein- 
schen  auf  Schloß  Dux  in  Verbindung  gebracht  wurde,  und  zwei  große  Szenen  der 
Ermordung.  Eine  der  letzteren  zeigt,  wie  der  Herzog  im  Nachthemd  von  Macdonald 
und  Deveroux  mit  Hellebarden  getötet  wird.  Das  Interieur  ist  umständlich  abgebildet. 
Zwei  eisenbeschlagene  Koffer  stehen  im  Zimmer,  auf  dem  Tische  liegt  die  sehr  ansehn- 
liche Uhr,  die  auf  halb  zwölf  zeigt;  neben  der  einzigen  Kerze,  mit  dickem  Lichthof 
um  die  Flamme,  liegt  die  Lichtputze,  neben  dem  Schreibzeug  ein  Zirkel,  unter  dem 
Bette  Hausschuhe.  Die  Unterschrift  lautet:  ,, Wahre  Abbildung  der  Execution  so  zu  Eger 
den  25.  Febr.  Anno  1634  fürobergangen“.  Die  Figuren  sind  bezeichnet  als  ,,Gewesenden 
Generalissimus  Von  Fridtlandt“,  ,,Herr  Hauptmann  Wälder  de  Ebrevc“  (statt  Deveroux; 
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auf  einer  variierten  Kopie  des  Bildes;  „D’Ebroy“)  und  „Herr  Hauptmann  Dionisio  Mag- 
daniel“  (statt  Macdonald;  in  der  Kopie  gar  czechisiert  „Magdaniek“).  Die  andere  Szene 
(„Wahre  Abbildung  der  Jenigen  Execution  So  zu  Eger  den  25  Februar  Ao  1634  fürüber- 
gangen“, bei  den  Figuren  Ziffern  zur  untenstehenden  Namensliste)  stellt  die  Ermordung 
der  Generale  vor.  Gedeckte  Tafel,  einzige  Kerze,  gezogener  Degen,  Musketenfeuer;  nebenan 
die  Küche,  wo  Rittmeister  Neumann  getötet  wird.  Der  Kunstwert  ist  Null;  es  ist  augen- 
scheinlich lokale  Malerei,  die  aber  an  Ort  und  Stelle  kurz  nach  dem  Ereignis  entstanden 
sein  muß,  denn  die  Gemächer  haben  noch  ihre  Renaissancemöbel.  Die  späteren,  noch 
populärer  gefaßten  Kopien,  vielmehr  Varianten,  bei  denen  aber  die  Aktion  genau  bei- 
behalten ist,  haben  schon  Barockmöbel  und  anderes  Kostüm.  Diese  Bilder  sind  nun  wieder 
ganz  hergestellt.  In  dem  ruinösen  Zustand  befinden  sich  noch  zwei  Porträte:  des  sechs- 
jährigen Wallensteins,  von  1589,  einst  dem  Sanchez  Coello  zugeschrieben,  und  das  statt- 
liche Bild  der  auch  bei  Schiller  vorkommenden  Bürgermeisterin  Anna  Margaretha  Renner 
geborene  Pachhälbel  oder  Pachhäubel.  Hier  fehlt  die  obere  Hälfte  ganz  und  wird  nach 
den  Photographien  neu  zu  malen  sein;  das  schöne  Kostüm  ist  erhalten.  Die  Bilder  hatten 
namentlich  auch  durch  den  metallischen  Niederschlag  von  Dämpfen  zu  leiden,  die  sich 
aus  geschmolzenem  Zinngeschirr  entwickelten. 

CHARLKS  ^A/^ILDA.  In  der  Nacht  zum  ii.  Juni  ist  dieser  liebenswürdige  Maler  im 
Wiedener  Krankenhaus  den  Folgen  eines  am  27.  Mai  erlittenen  Schlaganfalls 
erlegen.  Er  war  in  Wien  am  20.  Dezember  1854  geboren  und  Schüler  Leopold  Müllers, 
dessen  ägyptisches  Erbteil  er  auch  antrat.  Sein  „Arabischer  Märchenerzähler“  gewann  ihm 
1895  den  Kaiserpreis.  Dieses  Wiener  Ägypten  um  1870,  das  ein  volles  Menschenalter 
währte,  lebt  eigentlich  von  Pettenkofen  und  ist  ein  brillantes  Atelierprodukt,  noch  unbe- 
rührt von  den  optischen  Freiheiten  der  Neuzeit.  Alfons  Mielich  ist  der  letzte  Ausläufer, 
J.  V.  Krämer  hat  schon  das  Phänomen  als  solches  auf  ägyptische  Motive  anzuwenden 
versucht.  Wilda  nahm  allerdings  das  Thema  damals  mit  einer  knisternden  Jugendfrische 
auf,  man  liebte  daran  die  neue  Hand.  Aber  auch  das  frischgrüne  Dorf,  dem  der  Heim- 
gekehrte sich  wieder  zuwandte,  ließ  man  sich  gern  gefallen,  obwohl  es  nach  all  der  Wärme 
sogar  auffallend  kühl  ausfiel.  W ilda  war  jedenfalls  ein  ansprechendes  Talent,  das  auch  seinen 
regelrechten  Weg  der  Ehren  machte  (1898  kleine  goldene  Staatsmedaille,  1900  Dobner- 
Preis,  1904  große  goldene  Staatsmedaille).  Und  er  strebte  nach  Kräften  ins  Höhere.  Seine 
preisgekrönte  ,, Prinzessin  Turandot“  von  1904  war  ein  ganz  neuartiges  Unternehmen, 
vermutlich  von  Boutet  de  Monvel  und  irgendwelchem  Engländer  angeregt.  Eine  märchen- 
hafte Szene  von  größter  Appetitlichkeit,  ein  ganzer  Hofstaat  in  Gold  und  Juwelen,  gold- 
gelb die  herrschende  Farbe  und  ausgeführt  mit  der  Zierlichkeit  eines  Juweliers.  Es  war 
ein  Erfolg  und  nicht  bloß  bei  den  Unkritischen.  Auf  diesem  Wege  war  sogar  ,, modern“ 
weiterzukommen.  In  der  Tat  sehen  wir  1906  sein  Bild:  ,, Gulliver  und  die  Riesenfräulein“, 
allein  dieses  ist  schon  für  die  Vervielfältigung  geschaffen  und  trägt  mehr  dem  großen 
Publikum  Rechnung.  Es  ist  leicht  ins  Chinesische  pointiert  (Schlitzaugen  und  dergleichen) 
und  mit  einer  glitschigen  Glätte  behandelt.  Sein  diesjähriges  Bild:  ,,  Prinz  und  Bauern- 
mädchen“ ist  wieder  künstlerischer  beabsichtigt,  das  Märchenmäßige  auch  als  malerische 
Stimmung  ausgedrückt  durch  die  wunderartige  Plötzlichkeit  der  schwefelgelben  Prinzen- 
figur in  all  dem  dämmerigen  Grau  der  Szene.  Man  merkt,  daß  das  Anschlägen  dieser 
gelben  Note  etwas  Seltsames  ankündigt.  Immerhin  ist  der  Einfall  nicht  ausreichend  durch- 
geführt. Schade,  daß  dies  sein  Letztes  bleiben  sollte.  Er  war  eine  feine  lichtempfindliche 
Natur  und  stand  noch  auf  der  Höhe  des  Schaffens.  Er  war  innerlich  noch  lange  nicht  zu  Ende. 

Das  KIND.  In  der  dem  Kinde  gewidmeten  Ausstellung,  welche  die  Rotunde  füllt, 
erregt  modernes  Spielzeug  bei  Groß  und  Klein  viel  Gefallen.  Wien  ist  auf  diesem 
Gebiete  jetzt  weit  voraus.  Die  für  Edinburg  geplante  Spielzeugausstellung  wird  dies 
neuerdings  bekräftigen.  Auch  Paris  merkt  es  bereits  und  Fräulein  Marie  von  Uchatius, 
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deren  stilistische  Spielzeugplastik  im  k.k.  Österreichischen  Museum  so  viel  Aufsehen  erregt 
hat,  nimmt  jetzt  an  der  Seine  eine  glänzende  Stellung  als  Spezialistin  ein.  In  der  Rotunde 
sieht  man  Arbeiten  der  Wiener  Werkstätte.  Im  Vordergrund  steht  C.  O.  Czeschka,  der  in 
einer  großen  Vitrine  eine  ganze  Schlacht  ausgestellt  hat,  zwischen  Rittern  hoch  zu  Roß 
und  Fußvolk,  alles  bis  an  die  Zähne  geharnischt.  Die  Figuren  sind  im  lebensgefährlichen 
Handgemenge  begriffen.  Lanzen  von  allen  Farben  kreuzen  sich,  Schilder  mit  allerlei  bunter 
Heraldik  stemmen  sich  entgegen,  Schwerter  sind  gezückt.  Rosse  überkugeln  sich.  Gefallene 
versuchen  zu  sterben.  Und  dabei  sind  es  lauter  einzelne  Figuren,  in  der  primitivsten  Weise 
gestaltet  und  bemalt.  Der  Rumpf  ist  immer  gedrechselt  und  sieht  arg  einem  Kegel  ähnlich, 
die  Gliedmaßen  und  Waffen  sind  angeleimt.  Und  trotzdem  ist  eine  eigene  Art  von  Leben  in 
den  Figuren,  wie  ja  in  den  Puppen  des  Puppenspiels  auch,  und  ein  naives  Publikum  kommt 
alsbald  hinter  die  Güte  dieses  Ulks.  Sehr  putzig  ist  auch  das  von  Kolo  Moser  ausgestellte 
Dorf.  Lauter  einzelne  Häuser  in  allen  Farben,  ganz  simpel  im  Blockstil  gebildet  und  zu 
einer  Gasse  zusammengestellt,  die  auf  einen  Markt  mit  zweitürmiger  romanischer  Dorf- 
kirche, Gemeindehaus  und  allem  sonstigen  Zubehör  führt.  Das  Zusammenstellen  dieser 
unverwüstlichen,  in  ihrem  geometrischen  Bestand  unantastbaren  Objekte  ist  gewiß  ein 
großer  Spaß  für  kleine  Leute  und  ihr  künstlerischer  Instinkt  geht  dabei  auch  nicht  leer  aus. 
Auch  die  gedrechselten  und  effektvoll  bemalten  Kostümfiguren  Mosers  sind  in  ihrer  Art 
vorzüglich.  Der  Begriff ,, Puppe“  ist  da  gewissermaßen  kristallisiert.  Einige  Damen  dieses 
fleißigen  Kreises  haben  sich  durch  Erschaffung  solcher  Figuren  nützlich  gemacht.  Minka 
Podhajska  zeichnet  sich  in  Tieren  aus,  mit  verstellbaren  Gliedmaßen,  und  manche  haben 
auch  Humor  im  Leibe.  Ein  gewisser  schwarzer  Löwenpudel  zum  Beispiel  erinnert  auf- 
fallend an  eine  Kanone,  in  der  die  Protze  steckt;  natürlich  vierfüßig,  was  viel  zweckmäßiger 
ist  als  die  Räder  des  wirklichen  Geschützes.  Ausnehmend  heiter  wirkt  ein  Aufzug  von 
weißgekleideten  kleinen  Mädchen  unter  der  Obhut  zweier  Gouvernanten  von  echter  Typik, 
sie  sind  von  Fanny  Harlfinger-Zakucka.  Schließlich  ist  auch  ein  kleines  Puppentheater  von 
drastischer  Wirkung  vorhanden,  mit  stoffbekleideten  Charakterpuppen,  die  selbst  ein 
Japaner  gelten  lassen  dürfte. 


KLEINE  NACHRICHTEN  h»’ 


^T-LUDWIGSBURGER  PORZELLAN.  Anschließend  an  die  im  Herbst  1905 


im  königlichen  Residenzschloß  in  Stuttgart  veranstaltete  Ausstellung  von  Erzeug- 
nissen der  ehem.aligen  Ludwigsburger  Porzellanmanufaktur,  hat  Herr  Otto  Wanner-Brandt 
unter  dem  Titel;  Album  der  Erzeugnisse  der  ehemaligen  württembergischen  Manufaktur 
Alt-Ludwigsburg  nebst  kunstgeschichtlicher  Abhandlung  von  Professor  Dr.  Berthold 
Pfeiffer,  Stuttgart  igo6,  eine  Publikation  veranstaltet,  die  der  kunstgeschichtlichen  Forschung 
ein  umfassendes  Material  zur  Verfügung  stellt.  Außer  den  Stücken  der  Ausstellung  wurden 
Aufnahmen  in  verschiedenen  Sammlungen  sowie  im  Museum  vaterländischer  Altertümer 
in  Stuttgart  gemacht,  so  daß  eine,  wenn  auch  nicht  vollständige,  so  doch  sehr  reichhaltige 
Übersicht  über  die  Erzeugnisse  dieser  Manufaktur  geboten  werden  konnte.  Das  Album 
enthält  eine  Markentafel  mit  den  Fabrikszeichen  aller  Perioden  sowie  mit  jenen  Malerzeichen, 
die  auf  den  herangezogenen  Porzellanen  vorgefunden  wurden.  Darauf  folgt  ein  Verzeichnis 
der  im  Album  vertretenen  Sammlungen,  es  sind  ihrer  103.  Daran  schließt  sich  eine  kurze 
geschichtliche  Darstellung  der  Entwicklung  der  Fabrik,  die  uns  auf  24  Seiten  mit  dem  all- 
mählichen Aufblühen  und  langsamen  Sinken  der  1758  ins  Leben  gerufenen  Anstalt  ver- 
traut macht.  Den  Schluß  des  textlichen  Teiles  bildet  die  Beschreibung  der  Abbildungen. 
Diese  selbst  umfassen  unter  Nr.  i bis  562  Gruppen  und  Figuren,  und  unter  Nr.  1000  bis 
1317  Vasen,  Geschirre  und  Geräte,  daran  schließen  sich  noch  als  Anhang  acht  Tafeln  mit 
Porzellanen  aus  dem  Besitz  der  Großfürstin  Konstantin  von  Rußland.  Sämtliche  Reproduk- 
tionen sind  in  Lichtdruck  hergestellt.  Was  die  Größe  der  Abbildungen  betrifft,  so  hat  man 
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sich  bei  der  Mehrzahl  der  Objekte  auf  das  kleinste  noch  zulässige  Maß  beschränkt.  Als 
Nachschlagewerk  zum  Zweck  des  Vergleichs  wird  diese  Publikation  sowohl  in  Museen  wie 
in  den  Händen  der  Sammler  ohne  Zweifel  ihren  Zweck  erfüllen,  als  abschließende  Arbeit 
kann  sie  und  will  sie  wohl  auch  nicht  betrachtet  werden.  J.  Folnesics 


MITTEILUNGEN  AUS  DEM  K.  K.  ÖSTER- 
REICHISCHEN MUSEUM  i» 

Kuratorium,  seine  k.  und  k.  Apostolische  Majestät  haben  mit  Allerhöchster  Ent- 
schließung vom  2.  Juni  d.  J.  in  Würdigung  hervorragend  verdienstlicher  Leistungen 
und  erfolgreicher  Mitwirkung  bei  der  Errichtung  des  Kaiserin  Elisabeth-Denkmals  in  Wien 
dem  Mitglied  des  Kuratoriums  des  k.  k.  Österreichischen  Museums,  Oberbaurat  Friedrich 
Ohmann,  den  Orden  der  Eisernen  Krone  dritter  Klasse  mit  Nachsicht  der  Taxe  allergnädigst 
zu  verleihen  geruht;  ferner  haben  Seine  k.  und  k.  Apostolische  Majestät  mit  Allerhöchstem 
Handschreiben  vom  14.  Juni  d.  J.  in  Anwendung  des  Grundgesetzes  über  die  Reichs- 
vertretung vom  21.  Dezember  1867,  beziehungsweise  des  Gesetzes  vom  26.  Jänner  1907 
Allerhöchstihrem  Zweiten  Obersthofmeister,  Geheimen  Rate  und  Kämmerer  Alfred  Fürsten 
von  Montenuovo,  Mitglied  des  Kuratoriums  des  k.  k.  Österreichischen  Museums,  die 
erbliche  Reichsratswürde  allergnädigst  zu  verleihen  geruht. 

JAHRESBERICHT  DES  K.  K.  ÖSTERREICHISCHEN  MUSEUMS. 

Der  kürzlich  zur  Ausgabe  gelangte  Bericht  des  k.  k.  Österreichischen  Museums  über 
das  Jahr  1906  beginnt  mit  der  Feststellung  der  Ergebnisse  der  Hausindustrieausstellung. 
Von  ganz  besonderem  Werte  für  die  Ausnutzung  derselben  erwies  sich  die  seitens  des 
Unterrichtsministeriums  veranlaßte  Einberufung  einer  großen  Zahl  von  Fach-  und  Gewerbe- 
schuldirektoren und  -Professoren  zum  Zwecke  des  Besuches  der  Hausindustrieausstellung. 
Was  den  durch  die  Ausstellung  bewirkten  Aufschwung  einzelner  Industrien  betrifft,  so 
war  vor  allem  eine  bedeutende  Zunahme  des  Absatzes  an  gehäkelten  Spitzen  zu  ver- 
zeichnen, der  rund  70.000  K betrug. 

Ferner  war  die  Ausstellung  für  die  Weißstickerei  namentlich  in  der  Chrudimer 
Gegend,  wo  sie  an  3000  Frauen  beschäftigt,  für  die  Durchbrucharbeit  der  Gegenden  von 
Wallachisch-Meseritsch  und  Bleiberg,  für  die  Passementerien  aus  Weipert  sowie  für  die 
Handweberei  gewisser  Gegenden  nicht  ohne  Nutzen.  Auch  auf  die  Teppichindustrie  im 
Waldviertel,  auf  die  Blumenfabrikation  der  Schluckenauer  Gegend,  die  Grödener  Heiligen- 
schnitzerei und  die  Cortinenser  Kleinkunst  übte  die  Ausstellung  ihren  fördernden  Einfluß 
aus.  Von  besonderem  Werte  war  die  Vorführung  bemalter  Bauernmöbel  der  Alpenländer 
aus  der  Barockzeit,  die  namentlich  von  Möbelfabrikanten  sowohl  aus  Wien  wie  aus  der 
Provinz  mit  Befriedigung  begrüßt  wurde. 

An  diese  Ausstellung  reihte  sich  die  auf  Anregung  Ihrer  k.  u.  k.  Hoheit  der  Frau 
Erzherzogin  Maria  Josefa  veranstaltete  Spitzen-  und  Porträtausstellung.  Sie  brachte  eine 
Übersicht  über  fast  alle  wichtigen  Spitzentypen  seit  ihrer  Entstehung  im  Orient  und  in 
Italien  bis  in  die  neueste  Zeit.  Am  Eröffnungstag  dieser  Ausstellung  (24.  März)  wurde 
nebst  dem  Katalog  ein  Kaiserin  Elisabeth-Album,  31  Porträte  weiland  Ihrer  Majestät  der 
Kaiserin  Elisabeth  enthaltend,  ausgegeben. 

Am  28.  April  besuchte  Seine  Majestät  der  Kaiser  diese  Ausstellung,  welche  auch 
von  mehreren  anderen  Mitgliedern  des  Allerhöchsten  Kaiserhauses  besichtigt  wurde. 

Vom  10.  bis  24.  Juni  fand  eine  Ausstellung  von  Schülerarbeiten  der  Kunstgewerbe- 
schule des  k.  k.  Österreichischen  Museums  statt.  In  24  Abteilungen  gegliedert,  umfaßte  sie 
alle  zur  Verfügung  stehenden  Räume  des  Hauses  und  repräsentierte  alle  Abteilungen  des 
vorbereitenden  Unterrichts,  die  Hilfsdisziplinen  mit  Übungsfächern,  ferner  alle  Fach- 
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schulen,  Spezialschulen  und  Kurse.  — Am  20.  November  wurde  die  Winterausstellung 
eröffnet.  Sie  bot  eine  ungewöhnlich  große  Reihe  von  Interieurs  in  historischen  Stilen, 
sowie  solcher,  die  in  moderner  Weise  komponiert  waren,  und  wurde  von  Seiner  k.  und  k. 
Hoheit  Herrn  Erzherzog  Franz  Ferdinand  und  einer  Reihe  anderer  Mitglieder  des  Aller- 
höchsten Kaiserhauses  besucht. 

Neu  ausgestellt  wurden  in  den  Sammlungssälen  zahlreiche  Sevres-,  Altwiener 
und  japanische  Porzellane  aus  fürstlich  Metternich-Winneburgschem  Besitz,  die  für 
längere  Zeit  im  Museum  verbleiben  sollen. 

An  Geschenken  kamen  dem  Museum  nebst  anderem  von  seiten  des  Unterrichts- 
ministeriums eine  Plakettensammlung  nach  P.  Flötner  und  einige  farbige  Skizzen  für 
Mosaikbilder  von  Professor  A.  Roller  und  J.  v.  Mehoffer,  ferner  durch  Dr.  A.  Figdor  einige 
Silbergegenstände  zu.  Graf  Karl  Lanckorohski  schenkte  dem  Museum  ein  Exemplar  eines 
großen  Werkes  über  den  Dom  von  Aquileia,  das  königliche  Kunstgewerbemuseum  in 
Berlin  das  Tafelwerk  über  den  Pommerschen  Kunstschrank.  Als  bemerkenswerte  An- 
käufe sind  unter  anderem  ein  deutscher  Goldschmuck  des  XVIII.  Jahrhunderts,  Wiener 
Silber  von  J.  Würth,  1807,  ein  Standührchen  in  Goldemail,  rheinisches  Steinzeug,  eine 
Sevres-Porzellanterrine,  ein  Kruzifix  von  Aimong,  ein  kleinasiatischer  Teppich  und  drei 
große  venezianische  Reliefspitzen  des  XVII.  Jahrhunderts  zu  erwähnen. 

An  Publikationen  erschienen  der  IX.  Jahrgang  der  Monatsschrift  des  Museums 
,, Kunst  und  Kunsthandwerk“,  die  zwei  ersten  Lieferungen  des  Werkes  ,, Altorientalische 
Teppiche“,  die  Publikation  über  die  Spitzenausstellung  und  der  Katalog  der  Hausindustrie- 
ausstellung mit  einleitenden  Berichten. 

Die  Museumsbibliothek  wurde  um  296  Werke  — ungerechnet  die  Fortsetzungen  und 
zahlreichen  Lieferungswerke  — vermehrt.  Ihr  Bestand  belief  sich  im  Jänner  1907  auf 
14.272  Nummern.  Hievon  entfallen  59  auf  Geschenke,  237  auf  Ankäufe.  Die  Zahl  der 
Bibliotheksbesucher  betrug  17.437,  und  zwar  13.848  in  den  Tagesstunden  und  3589  in  den 
Abendstunden.  Die  Verleihungen  von  Büchern  und  Vorlagen  nach  auswärts,  an  Schulen, 
Kunstgewerbetreibende  und  Private  in  Wien  und  in  den  Kronländern  erreichten  die  Höhe 
von  1656  Posten.  Die  Kunstblättersammlung  wurde  um  519  Blätter  vermehrt. 

In  der  Zeit  vom  7.  Februar  bis  9.  März  1906  wurden  fünf  Vortragszyklen  zu  je  zwei 
Vorträgen,  ferner  im  Laufe  der  Monate  Februar  und  März  an  Sonntagnachmittagen  zwei 
volkstümliche  Museumskurse  für  Lehrpersonen  und  kunsthandwerktreibende  Arbeiter 
veranstaltet. 

Die  Frequenz  des  Museums  wies  eine  Steigerung  um  rund  15.000  Personen  auf. 

Besuch  des  MUSEUMS.  Die  Sammlungen  des  Museums  wurden  in  den  Mo- 
naten Mai  und  Juni  von  10.057,  die  Bibliothek  von  2408  Personen  besucht. 


LITERATUR  DES  KUNSTGEWERBES 

I.  TECHNIK  UND  ALLGEMEINES. 

ÄSTH  ETI  K.  KU  N STG  E WE  R B- 
LICHER  UNTERRICHT 

BREDT,  E.  W.  Die  Zukunft  des  Kunstgewerblers. 

(Deutsche  Kunst  und  Dekoration,  Mai.) 

DANILOWICZ,  C.  de.  Art  decoratif  russe  anciens. 

(Collection  de  la  Princesse  Tenicheff.)  (L’Art  deco- 
ratif, April.) 

DIEZ,  M.  Neuzeitliche  Kunstbestrebungen  in  Württem- 
berg. (Deutsche  Kunst  und  Dekoration,  Juni.) 


JAUMANN,  A.  Die  Farbe  im  modernen  Wohnraum. 
(Innendekoration,  Mai.) 

MICHEL,  W.  Unser  Verhältnis  zum  Hausgerät.  (Deut- 
sche Kunst  und  Dekoration,  Juni.) 

PATRONI,  G.  Figure  di  animali  nell’arte  antica.  (Arte 
ital.  dec.  e.  ind.,  XVI,  2.) 

SCHUR,  E.  Maschine,  Publikum,  Fabrikant.  (Dekorative 
Kunst,  Mai.) 

VERNEUIL,  M.  P.  The  Glasgow  School  of  Art.  (Art  et 
Decoration,  April.) 
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VOGT,  A.  Der  neue  Zeichenunterricht  und  das  Kunst- 
gewerbe. (Innendekoration,  Mai.) 

WAENTIG,  H.  Über  modernes  Wirtschaftsleben  und 
Kunst.  (Kunst  und  Handwerk,  1907,  7.) 

WÖLFFLIN,  H.  Renaissance  und  Barock.  Eine  Unter- 
suchung über  Wesen  und  Entstehung  des  Barock- 
stils in  Italien.  2.  vollständige  neu  illustrierte 
Auflage,  bearbeitet  von  H.  Willich.  XIII,  123  S.m. 
16  Taf.  Lex.  8°.  München,  F.  Bruckmann.  Mk.  4.80. 

WUNDERLICH,  Th.  Rückblick  auf  die  Entwicklung  des 
Zeichen-  und  Kunstunterrichtes  im  Jahre  1906. 
(Zeitschrift  für  Zeichen-  und  Kunstunterricht,  3.) 

11.  ARCHITEKTUR.  SKULPTUR. 

A.  S.  L.  The  Architectural  and  Decorative  Work  of 
Baron  Krauss.  (The  Studio,  Mai.) 

BACH,  Th.  Arthaber-Brunnen  in  Wien.  (Wiener  Bau- 
industriezeitung, 28.) 

BALLUFF,  J.  Die  Rathaussäle  in  Schwäbisch-Hall. 
28  S.  mit  Titelbild.  Kl. -8°.  Schwäbisch-Hall,  W. 
German.  30  Pf. 

B ALTZER,  F.  Die  Architektur  der  Kulturbautenjapans. 
(Erweiterter  Sonderdruck  aus:  ,, Zeitschrift  für 
Bauwesen“.)  IV,  354  S.  m.  329  Abb.  Lex. -8°. 
Berlin,  W.  Ernst  & Sohn.  Mk.  10. — . 

BARKER,  E.  R.  Fast  Exvacations  at  Herculanum. 
(The  Burlington  Magazine,  Juni.) 

BAUMGARTEN,  F.  Das  Freiburger  Münster,  be- 
schrieben und  kunstgeschichtlich  gewürdigt.  Mit 
9 Kunstbeilagen  und  einem  Grundriß  des  Münsters. 
VII,  59  S.  8°.  Stuttgart,  W.  Seifert.  75  Pf. 

BERLEPSCH-VALENDAS,  H.  E.  v.  Englische  Ar- 
beiterwohnungen. (Dekorative  Kunst,  Mai.) 

BODE,  W.  Pier  Ilari  Bonacorsi.  (Kunst  und  Künstler, 
Mai.) 

BRINTON,  S.  American  Sculpture  of  to-day.  (The 
Studio,  Febr.) 

BUCHWALD,  C.  Vom  heutigen  Kunsthandwerk  in 
Schlesien.  (Kunstgewerbeblatt,  N.  F.  XVIII,  8.) 

BURGER,  F.  Das  Konfessionstabernakel  Sixtus  IV. 
und  sein  Meister.  (Jahrbuch  der  königlich 
preußischen  Kunstsammlungen,  XXVIII,  2.) 

CORNILS,  H.  Gedanken  über  Friedhofskunst.  45  S. 
Mit  6 Abb.  8°.  (Aus:  ,, Christliches  Kunstblatt“.) 
Stuttgart,  Steinkopf.  Mk.  i.— . 

CREUTZ,  M.  Das  Kaufhaus  des  Westens.  (Berliner 
Architekturwelt,  X,  3.) 

DACHLER,  A.  Der  Ölberg  in  Trautmannsdorf  bei  Bruck 
an  der  Leitha.  (Monatsblatt  des  Altertumsvereins 
zu  Wien,  VIII.  Bd.,  i.) 

Errichtung  kleiner  Landhäuser  im  Harz.  (Architektur- 
konkurrenzen, II,  3.) 

FABRICZY,  C.  V.  Giovanni  Minello,  ein  Paduaner 
Bildner.  (Jahrbuch  der  königlich  preußischen 
Kunstsammlungen,  XXVIII,  2.) 


FELDEGG,  F.  v.  Die  Ausgestaltung  des  Wiener  Stadt- 
parks. (Der  Architekt,  Mai.) 

FILIPPINI,  L.  Magister  Paulus.  (L’Arte,  II,  2.) 

FISCHEL,  Hartwig.  Volksbaukunst.  (Der  Architekt, 
Juni.) 

GIORDANI,  G.  Studii  sulla  scultura  romana  del  rinas- 
cimento.  (L’Arte,  II,  3.) 

GOLDMANN,  K.  Die  Ravennatischen  Sarkophage.  Mit 
9 Lichtdr.-Taf.  VII,  60  S.  8°.  (Zur  Kunstgeschichte 
des  Auslands,  47.  Heft.)  Straßburg,  J.  H.  E.  Heitz. 
Mk.  5.  — . 

Grabfiguren.  Eine  Auswahl  ausgeführter  moderner 
Grabmonumente  mit  figuralem  Schmuck.  I.  Serie, 
24  Lichtdr.-Taf.  Fol.  Wien,  F.  Wolfrum  & Co. 
Mk.  25.  — . 

Grabstätte,  Die,  der  F'amilie  Ludwig.  (Der  Architekt, 
Juni.) 

GRAUS.  Der  zerstörte  Hochaltar  der  Pfarrkirche  von 
Judenburg.  (Mitteilungen  der  k.  k.  Zentralkom- 
mission, III.  Folge,  V.  Bd.,  9/10.) 

GRÜNDLING,  P.  Das  Bauornament  in  seiner  Bedeutung 
und  Anwendung.  Ein  Handbuch  zum  praktischen 
Gebrauch  beim  Entwerfen.  Mit  120  erläuternden 
Taf.  im  Text.  X,  261  S.  Lex. -8°.  Leipzig,  Baum- 
gärtner. Mk.  IO.  — . 

JAUMANN,  A.  Das  neue  ,, Kaufhaus  des  Westens“ 
in  Berlin.  (Innendekoration,  Juni.) 

KICK,  F.  Alt-Prager  Architektur-Detaile.  Attika-Auf- 
bauten, Dachlucken,  Dächer,  Giebel,  Baikone  etc. 
I.  Serie.  40  Lichtdr.-Taf.  mit  III  S.  Text.  Fol.  Wien, 
A.  Schroll  & Co.  Mk.  25.  — . 

LAMBERT  & STAHL.  Alt-Stuttgarts  Baukunst.  Heraus- 
gegeben von  der  Stadtverwaltung  Stuttgart.  Mit 
20  Abb.  im  Text  und  66  Taf.  28  S.  Gr. 4°.  Stuttgart, 
K.  Wittwer.  Mk.  20. — . 

LECLERE,  T.  Abel  Landry,  Architecte  et  Decorateur. 
(L’Arte  decoratif,  Febr.) 

Mannheim  und  seine  Bauten.  Herausgegeben  vom 
unterrheinischen  Bezirk  des  badischen  Architekten- 
und  Ingenieurvereins  und  vom  Architekten-  und 
Ingenieurverein  Mannheim  - Ludwigshafen.  VIII, 
675  S.  mit  Abb.  Lex. -8°.  Mannheim,  Tiefbauamt. 
Mk.  27.  — . 

MARCEL,  H.  La  Statuaire  et  le  Costume  moderne. 
(Art  et  Decoration,  April.) 

NICOLA,  G.  de.  La  prima  opera  di  Arnolfo  a Roma. 
(L’Arte,  X,  2.) 

OCHSENHEIM,  R.  Der  Gerechtigkeitsbrunnen  in  Burg- 
dorf. (Anzeiger  für  schweizerische  Altertumskunde, 
VIII,  3 ) 

RITTE,  A.  Brünner  Altäre  und  Kanzeln.  (Mitteilungen 
des  mährischen  Gewerbemuseum,  4.) 

RUHLAND,  M.  Das  Sporthaus  des  Bonner  Eisklubs. 
(Dekorative  Kunst,  Juni.) 

SAUNIER,  Ch.  Deux  Cottages  de  Louis  Bonnier.  (Art 
et  Decoration,  Mai.) 
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SCHEFFLER,  K.  August  Eudell.  (Kunst  und  Künstler, 
Mai.) 

SCHÖLERMANN,  W.  Gedanken  über  bunte  Häuser. 
(Innendekoration,  Juni.) 

SCHUR,  E.  Das  Grüne  Haus  von  Albert  Geßner.  (De- 
korative Kunst,  Mai.) 

— Rittergut  Wendorf  und  Hans  Korff.  (Dekorative 
Kunst,  Juni.) 

SMITH,  E.  W.  Mogul  Colour  Decoration  of  Agra. 
(The  Journal  of  Indian  Art  and  Industry,  78.) 

SPELTZ,  A.  Ausgeführte  Bauornamente  der  Gegen- 
wart. Nach  den  Originalen  bedeutender  Architekten 
gezeichnet.  25  Taf.  m.  Text.  12  S.  Lex.  8°,  Berlin, 
B.  Heßling.  Mk.  6.-. 

STOESSL,  O.  Franz  Metzner.  (The  Studio,  Mai.) 

TAVASTSTJERNA,  A.  Moderne  Baukunst  in  Finn- 
land. (Zeitschrift  für  bildende  Kunst,  April.) 

WAAG,  H.  Das  Nationaldenkmal  für  König  Viktor 
Emanuel  II.  in  Rom.  (Deutsche  Bauzeitung,  26.) 

Wettbewerb,  betreffend  Entwürfe  für  den  Friedenspalast 
im  Haag.  (Deutsche  Bauzeitung,  22.) 

WEHNERT.  Die  Residenz  Würzburg.  Ein  Beitrag  zur 
Kunstgeschichte  des  XVIII.  Jahrhunderts.  62  S.  8°. 
Würzburg,  Prometheus-Verlag.  Mk.  i. — . 

III.  MALEREI.  LACKMALEREI. 
GLASMALEREI.  MOSAIK  £<• 

AGNELLI,  G.  Una  volta  dipinta  dal  Garofalo  nel  1519 
a Ferrara.  (Arte  ital.  dec.  e ind.,  XVI,  i.) 

BALDRY,  A.L.  Moira’s  recent  Mural  Decorations.  (The 
Studio,  Febr.) 

Mr.  Brangwyn’s  Decorative  Panels  at  Venice.  (The 
Studio,  Juni.) 

BUBERL.  Wandmalereien  in  der  Pfarrkirche  zu 
Deutsch-Altenburg.  (Mitteilungen  der  k.  k.  Zentral- 
kommission, III.  Folge,  V.  Bd.,  9,  10.) 

CARNAP,  W.  V.  Porträtminiaturen.  (Die  Kunst  für 
Alle,  XXII,  13.) 

CIACCIO,  L.  Appunti  intorno  alla  miniatura  bolognese 
del  secolo  XIV  pseudo  Nicolö  e Nicolö  di  Giacomo. 
(L’Arte,  X,  2.) 

Denkmäler  der  Malerei  des  Altertums.  Herausgegeben 
von  Paul  Herrmann.  In  3 Serien  zu  je  20  Lieferun- 
gen. I.  Serie,  i.  Lieferung.  10  Taf.  Fol.  Mit  Text. 
München,  F.  Bruckmann.  Mk.  20. — . 

FRILING,  H.  Der  farbige  Plafond.  Eine  Sammlung  von 
Entwürfen  zur  Bemalung  der  Decken  von  Wohn- 
und  Festräumen,  zumeist  im  Stile  des  modernen 
Empire.  8 färb.  Taf.  Fol.  Berlin,  B.  Heßling. 
Mk.  8.—. 

Fürstenzug,  Der  sächsische,  nach  Prof.  Walther.  7 Blatt. 
Fol.  Leipzig,  F.  E.  Wachsmuth.  Mk.  2. — . 

E.  H.  Walther  Illner.  (Dekorative  Kunst,  Juni.) 

HABICH,  G.  Julius  Diez.  (Kunst  und  Handwerk,  1 907,  8.) 


HEATON,  CI.  Stained  Glass  in  Canterbury  Cathedral. 
(The  Burlington  Magazine,  Juni.) 

KUBINA,  Jos.  Das  Graduale  des  Luditzer  Literaten- 
chores. (Zeitschrift  des  Nordböhmischen  Gewerbe- 
museums in  Reichenberg,  1906,  4.) 

LANGE,  O.  Dekorationsmalereien  für  das  Bürgerhaus. 
24  färb.  Taf.  Fol.  Stuttgart,  J.  Hoffmann.  Mk.  30.— . 

LEHMANN,  H.  Die  Glasgemälde  in  den  aargauischen 
Kirchen  und  öffentlichen  Gebäuden.  (Anzeiger  für 
schweizerische  Altertumskunde,  VIII,  3.) 

LIEBL.  Wandmalereien  in  der  Pfarrkirche  von  Gars  am 
Kamp.  (Mitteilungen  der  k.  k.  Zentralkommission, 
III.  Folge,  V.  Bd.,  9,  IO.) 

LÖW,  A.  Entwicklungsgeschichte  der  Glasmalerei. 
(Alpenländische  Bauzeitung,  35.) 

MARCEL,  P.  et  J.  GUIFFREY.  Une  Illustration  du 
Pas  des  Armes  de  Sandricour  par  Jerome  ou 
Nicolas  Bollery.  (Gazette  des  Beaux-Arts,  April.) 

RAHN,  J.  R.  Mittelalterliche  Wandgemälde  in  den 
Bündner  Tälern  Schams  und  Domleschg.  (An- 
zeiger für  schweizerische  Altertumskunde,  VIII/3.) 

SPRINGER,  J.  Ein  Reisealtärchen  der  deutschen 
Kaiserin  Eleonore.  Miniatur  vom  Jahre  1450. 
(Jahrbuch  der  Königlich  preußischen  Kunst- 
sammlungen, XXVIII,  2.) 

Japanese  Stencil  Plates.  (The  Studio,  Febr.) 

TEISSEDRE,  G.  Pastellmalerei.  Anleitungfür  Anfänger. 
3 färb.  Taf.  126  S.  8°.  Ravensburg,  O.  Maier. 
Mk.  1.50. 

TOESCA,  P.  Di  alcuni  miniatori  lombardi  della  fine 
del  Trecento.  (L’Arte,  II,  3.) 

VENTURI,  L.  Lettere  e ornamenti  nella  Bibbia  di 
Carlo  il  Grosso.  (Arte  ital.  dec.  e ind.,  XVI,  i,  2.) 

IV.  TEXTILE  KUNST.  KOSTÜME. 
FESTE.  LEDER-  UND  BUCH- 
BINDERARBEITEN ^ 

BRANTING,  A.  Textilkunst  im  Kloster  Vadstena.  (In 
schwedischer  Sprache.)  (Svenska  Slöjdföreningens 
Tidskrift,  III,  i.) 

ELLENS,  H.  Over  Kleeding.  (Onze  Kunst,  April.) 

GERSTFELDT,  O.  v.  Hochzeitsfeste  der  Renaissance 
in  Italien.  Mit  Abb.  II,  51  S.  (Führer  zur  Kunst, 
6.)  8°.  Eßlingen,  P.  Neff.  Mk.  i.— . 

GMELIN,  L.  Peruanische  Altertümer.  (Kunst  und 
Handwerk,  1907,  9.) 

HANDS,  H.  M.  Church  Needlework.  8°,  p.  1 12.  London, 
G.  J.  Palmer.  4 s.  6 d. 

MILLER,  P.  Black  Jacks  and  Leather  Bottles.  (The 
Connoisseur,  Mai.) 

MUTHESIUS,  H.  Echtfärberei.  (Dekorative  Kunst, 
Mai.) 

PERZYNSKI,  F.  Von  japanischen  Tänzen.  (Kunst  und 
Künstler,  Juni.) 
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In  proposito  di  una  scuoletta  femminile.  (Arte  ital.  dec. 
e ind.,  XVI,  i.) 

RUSCONI,  A.  J.  Queen  Margherita’s  Collection  of 
Fans.  (The  Connoisseur,  Juni.) 

SCHMITT,  H.  Stickereien.  Entwürfe  in  5 Lieferungen. 
I.  und  2.  Lieferung.  18  Blatt  mit  1 Blatt  Text.  Fol. 
Basel,  Selbstverlag.  Mk.  8. — . 

SIGERUS,  Emil.  Siebenbürgisch-sächsische  Leinen- 
stickereien. 18  Taf.  in  Farbendruck.  VII  S.  Fol. 
Hermannstadt,  J.  Drotleff.  Mk.  8.50. 

SKETCHLEY,  R.  E.  D.  Bookbindings.  (Art  Journal, 
Mai.) 

V.  SCHRIFT.  DRUCK.  GRAPH. 
KÜNSTE  ^ 

CL6mENT-JANIN.  Charles  Leandre.  (Die  graphischen 
Künste,  1907,  2.) 

DODGSON,  C.  Ein  früher  Holzschnitt  von  Erhard 
Schön.  (Mitteilungen  der  Gesellschaft  für  verviel- 
fältigende Kunst,  1907,  2.) 

EAST,  A.  Etching  from  Nature.  (The  Studio,  Mai.) 

GLÜCK,  G.  Eine  Vignette  Moritz  von  Schwindts. 
(Mitteilungen  der  Gesellschaft  für  vervielfältigende 
Kunst,  1907,  2.) 

HAGELSTANGE,  A.  Die  Wandlungen  eines  Luther- 
Bildnisses  in  der  Buchillustration  des  XVI.  Jahr- 
hunderts. (Zeitschrift  für  Bücherfreunde,  Juni.) 

LEISCHING,  Julius.  Ludwig  Michalek.  (Mitteilungen 
des  Mährischen  Gewerbemuseums,  3.) 

MARQUARD,  A.  Die  Ludwigsburger  Plakatkonkurrenz. 
(Mitteilungen  des  Württembergischen  Kunst- 
gewerbevereins, Stuttgart,  1906—07.  I,  2.) 

RAMBOSSON,  Yvanh.  Aubrey  Beardsley,  Decorateur 
du  Livre.  (L’Art  decoratif,  Febr.) 

SINGER,  H.  W.  Mezzotints  by  Mac  Ardell  and 
V.  Green.  (The  Burlington  Magazine,  Juni.) 

VETH,  C.  Wilhelm  Busch.  (Kunst  und  Künstler,  Mai.) 

WENLAND,  H.  Martin  Schongauer  als  Kupferstecher. 
VII,  130  S.  mit  32  Abb.  Gr.  8°.  Berlin,  Edm. 
Meyer.  Mk.  6. — . 

ZUR  WESTEN,  W.  Dänische  Künstlerplakate.  (Zeit- 
schrift für  Bücherfreunde,  April.) 


VI.  GLAS.  KERAMIK 

BEER,  Joh.  über  die  Verwendung  der  Interferenzfiguren 
rasch  gekühlter  Gläser  im  Kunstgewerbe.  (Zeit- 
schrift des  Nordböhmischen  Gewerbemuseums  in 
Reichenberg,  1906,  4.) 

BILLSON,  A.  Lowesky  and  its  Pottery.  (The  Connois- 
seur, Juni.) 

DILLON,  E.  Glass.  8°,  p.  404.  London,  Methuen.  25  s. 


HOBSON,  R.  L.  An  Early  ,,Persian“  Bowl.  (The  Bur- 
lingtone  Magazine,  Mai.) 

PRIDIK,  E.  Zwei  polychrome  Tongefäße  aus  der  kaiser- 
lichen Eremitage  in  St.  Petersburg.  (Zeitschrift  für 
bildende  Kunst,  April). 

SINGER,  H.  W.  Some  New  Meissen  Porcelain.  (The 
Studio,  Febr.) 

WIDMER,  K.  Neuere  Arbeiten  von  Max  Länger. 
(Dekorative  Kunst,  Juni.) 

VII.  ARBEITEN  AUS  HOLZ. 
MOBILIEN  ^ 

FELLINGER,  E.  Bürgermöbel.  Praktische  Originalent- 
würfe für  bürgerliche  Wohnungseinrichtungen  in 
allen  modernen  Stilarten.  I.  Serie.  60  Taf.  i.  Liefe- 
rung (12  Taf.),  Fol.  Wien,  F.  Wolfrum  & Co. 
Mk.  9.—. 

HALM,  Ph.  M.  Zur  Geschichte  der  Möbel.  (Kunst  und 
Handwerk  1907,  7.) 

HESSLING,  E.  Die  Louis  XVI-Möbel  des  Louvre.  Ge- 
sammelte Dokumente.  36  Lichtdr.-Taf.  mit  erläu- 
terndem Text,  1 2 S.mit  Abb.  Fol.  Berlin,  B.  Heßling, 
Mk.  40. — . 

LANDR6,  T.  W.  Penaat.  (Onze  Kunst,  Mai-Juni.) 

MICHEL,  W.  Etwas  über  Bilderrahmen.  (Innen- 
dekoration, Mai-Juni.) 

ROUX,  Ch.  Concours  du  Mobiliar  ä Bon  Marche. 
(L’Art  decoratif,  Febr.) 

ROWE,  E.  Practical  Wood  Carving.  8°.  p.  228.  Lon- 
don, Batsford.  7 s.  6 d. 

SAGLIO,  A.  French  Furniture.  8°.  p.  206.  London, 
Newnes.  7 s.  6 d. 

SCHUR,  E.  Der  Schreibtisch  von  Josef  M.  Olbrich. 
(Dekorative  Kunst,  Mai.) 

SINGLETON,  E.  Dutch  and  Flemish  Furniture.  Illustr. 
8°.  p.  354.  London,  Hodder  & S.  42  s. 

STRANGE,  Th.  A.  An  Historical  Guide  to  French  In- 
teriors,  Furniture,  Decoration,  Woodwork  and 
Allied  Arts.  4°.  London.  25  s. 

ULBRICH,  A.  Vorlageblätter  für  Modelltischler.  Zum 
Gebrauch  an  gewerblichen  Fortbildungsschulen, 
etc.  25  Taf.  Fol.  25  S.  Text  mit  Abb.  8°.  Wien,  F. 
Deuticke.  Mk.  17. — . 

VOSS,  F.  Küchenmöbel.  10  Kücheneinrichtungen  in 
moderner  Ausstattung.  30  zum  Teil  färb.  Taf. 
Vorlagen  und  10  Detailbogen.  Fol.  Mit  Text.  4 S. 
4°.  Ravensburg,  O.  Maier.  Mk.  21. — . 

VIII.  EISENARB.  WAFFEN. 
UHREN.  BRONZEN  ETC.  ^ 

CRONQUIST,  A.  W.  Über  Zimmerlampen.  (In  schwe- 
discher Sprache.)  (Svenska  Slöjdföreningens 
Tidskrift,  III,  i). 
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HENDLEY,  T.  H.  Indian  Jewellery.  (The  Journal  of 
Indian  Art,  April.) 

MACKLIN,  H.  W.  The  Brasses  of  England.  Illustr.  8°. 
p.  356.  London,  Methuen.  7 s.  6 d. 

SCHWEDELER-MEYER,  E.  Die  Uhren  im  Legat  des 
Freiherrn  Heinrich  v.  Liebieg.  (Zeitschrift  des  Nord- 
böhmischen Gewerbemuseums  in  Reichenberg, 
igo6,  4.) 

SKETCHLEY,  R.  E.  D.  Metal  Work  and  Jewellery. 
(The  Art  Journal,  Juni.) 

IX.  EMAIL.  GOLDSCHMIEDE- 
KUNST 

CHAFFERS’  Handbook  to  Hall  Marks  on  Gold  and 
Silver  Plate,  ed.  Edit.  and  e.xtended  by  Chr.  A. 
Mackham.  8°,  p.  128.  London,  Reeves  & Turner.  6 s. 

HABERLANDT,  M.  Völkerschmuck  mit  besonderer 
Berücksichtigung  des  metallischen  Schmuckes. 
109  Taf.  mit  22.  S.  Text.  8°.  (Die  Quelle.  Heraus- 
gegeben von  M.  Gerlach.  VII)  Wien,  Gerlach  & 
Wiedling  Mk.  1.20. 

JONES,  E.  A.  Lord  Mostyn’s  Old  Silver  Plate.  (The 
Burlington  Magazine,  Mai.) 

— The  Gold  and  Silver  Plate  of  Wolf  Dietrich  von 
Raitenau  in  the  Pitti  Palace.  (The  Connoisseur, 
Mai.) 

SKETCHLEY,  R.  E.  D.,  s.  Gr.  VIII. 

URS  GRAF,  E.  Ein  Beitrag  zur  Geschichte  der  Gold- 
schmiedekunst im  XVI.  Jahrhundert.  Mit  25  Taf. 
und  18  Abb.  im  Text.  8°.  XIV,  188  S.  (Studien 
zur  deutschen  Kunstgeschichte,  77.)  Straßburg, 
J.  H.  E.  Heitz.  Mk.  15.—. 

WILPERT,  G.  L’Acheropita  ossia  l’immagine  dell’ 
Emmanuele  nella  cappella  del  Sancta  Sanctorum. 
(L’Arte,  X,  3.) 

X.  HERALDIK.  SPHRAGISTIK. 
N U M I S MAT.  GEMMENKUNDE 

SAUNIER,  Ch.  Victor-D.  Brenner,  Medailleur.  (L’Art 
decoratif,  März.) 

XI.  AUSSTELLUNGEN.  TOPO- 
GRAPHIE. MUSEOGRAPHIE  ^ 

CHAMPNEYS,  A.  L.  Public  Libraries.  8°.  p.  XIII,  183. 
London,  B.  T.  Batsford.  12  s.  6.  d. 

PAUR,  H.  Museen  und  ihre  Einrichtung.  26  S.  Gr.  8°. 
Burghausen,  W.  Trinkl.  50  Pf. 


BERLIN 

Miniaturenausstellung,  Berlin  1906,  in  den  Salons 
Friedmann  & Weber.  (Katalog.)  139  S.  mit  6 Taf. 
8°.  Berlin,  K.  Schnabel.  Mk.  1.20. 

FRANKFURT 

TRENKWALD,  H.  v.  Das  Frankfurter  Kunstge- 
werbemuseum. Neuere  Erwerbungen.  (Kunstge- 
werbeblatt, April.) 


LEIPZIG 

Ausstellung,  I.  Graphische,  des  Deutschen  Künstler- 
bundes im  Deutschen  Buchgewerbemuseum, 
Leipzig.  (Deutsche  Kunst  und  Dekoration,  Mai.) 

LONDON 

Bericht  über  die  Österreichische  Ausstellung  Lon- 
don 1906,  erstattet  an  die  österreichisch-unga- 
rische Handels-  und  Gewerbekammer  in  London. 
49  S.  8°.  Wien,  M.  Perles.  Mk.  1.60. 

MANNHEIM 

DOERING,  O.  Von  der  Jubiläums-Ausstellung  zu 
Mannheim.  (Kunstchronik,  N.  F.,  XVIII,  26.) 

— WIDMER,  K.  Die  Mannheimer  Jubiläums-Aus- 
stellungen.  (Deutsche  Kunst  und  Dekoration,  Juni.) 

MÜNCHEN 

K.  M.  Ein  bayerisches  Freiluftmuseum  in  München 
als  künftige  Volkstumsschau  des  Landes.  (Dekora- 
tive Kunst,  Juni.) 

MÜNSTER  i.  W. 

BÖMER,  A.  Die  königliche  Universitätsbibliothek 
zu  Münster  i.  W.  (Zeitschrift  für  Bücherfreunde, 
Juni.) 

NÜRNBERG 

LORY,  K.  Bayerns  kunsthandwerkliche  Fach- 
schulen auf  der  Nürnberger  Jubiläums-Landes- 
ausstellung.  (Kunst  und  Handwerk,  1907,  7.) 

PARIS 

DEMAISON,  M.  L’exposition  de  Tissus  et  de  Mi- 
niatures  d’  Orient  au  Musee  des  Arts  decoratifs. 
(Les  Arts,  Mai.) 

— VERNEUIL,  M.  P.  L’Art  decoratif  au  Salon  de  la 
Societe  Nationale.  (Art  et  Decoration,  Mai.) 

PERUGIA 

GRONAU,  G.  Die  Ausstellung  alter  Kunst  in 
Perugia.  (Kunstchronik,  N.  F.,  XVIII,  28.) 

PRAG 

LEISCHING,  Jul.  Die  Prager  Kunstsammlung. 
Adalbert  Ritter  von  Lanna.  (Mitteilungen  des 
Mährischen  Gewerbemuseums,  2,  3.) 

STUTTGART 

BRINCKMANN,  A.  Altes  Kunstgewerbe  auf  der 
Symmetrieausstellung  im  königlichen  Landes- 
gewerbemuseum. (Mitteilungen  des  Württembergi- 
schen  Kunstgewerbevereins,  Stuttgart,  1906/07, 
1,  2.) 

— PAZAUREK,  G.  Symmetrie  und  Gleichgewicht. 
Ausstellung  im  königlich  württembergischen  Lan- 
desmuseum in  Stuttgart  1906.  106  S.  und  16  S. 
Abb.  Kl.-8°.  Stuttgart,  K.  Wittwer.  Mk.  1.50. 

WIEN 

HEVESI,  L.  Die  Frühjahrsausstellungen.  (Kunst- 
chronik, N.  F.,  XVIII,  22.) 

— KULMER,  Th.  de.  Au  musee  Autrichien  des  Arts 
decoratifs.  (L’Art  decoratif,  Febr.) 
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DIE  GMUNDENER  BAUERNFAYENCEN  VON 
ALFRED  WALCHER  VON  MOLTHEIN-WIEN 

zur  Geschichte  der  Gmundener  F ayence- 
ächrieb  Kamillo  Sitte  im  XXL  Jahrgang 
von  „Kunst  und  Gewerbe“  eine  kurze  Abhandlung. 
Sie  hatte  weniger  den  Zweck,  Ausführliches  über 
das  Werden  und  die  Erzeugnisse  der  Industrie 
mitzuteilen  als  vielmehr  das  allgemeine  Interesse 
auf  die  Schöpfungen  dieses  heimatlichen  Hand- 
werks zu  lenken.  So  beschränkte  sich  der  Ver- 
fasser auf  die  Geschichte  der  drei  bedeutendsten 
Werkstätten  in  Gmunden  vom  Jahre  1799  an  und 
auf  die  Wiedergabe  einzelner  Geschirre  in  Abbildung.  Die  heutige  Kunst- 
literatur steht  nun  auf  dem  Standpunkt,  die  Geschichte  des  Kunstgewerbes, 
mag  sich  auch  dasselbe  in  einzelnen  Techniken,  im  Ausdruck  seiner  Formen 
und  in  den  angewandten  Mitteln  bei  der  Erzeugung  mehr  dem  Handwerk 
nähern,  möglichst  erschöpfend  zu  behandeln.  Dieser  Standpunkt  begründet 
die  nachstehenden  Ausführungen.  Wir  haben  ihnen  noch  vorauszuschicken, 
daß  sie  sich  auf  die  Gmundener  Hafnerordnung,  deren  Abschrift  wir  dem 
um  die  Geschichte  der  Stadt  hochverdienten  Dr.  Ferdinand  Krackowizer 
verdanken,  stützen,  weiters  auf  das  vom  Schreiber  seit  Jahren  gesammelte 
Material  und  schließlich  auf  mündliche  Mitteilungen  der  Tonwarenfabri- 
kanten  Leopold  und  Franz  Schleiß.  Die  Originalordnung  des  Gmundener 
Handwerks  sowie  wichtige  Akten  der  Hafnerlade  sind  auf  unerklärliche 
Weise  im  Vorjahr  in  Verlust  geraten.  Dieser  unerfreuliche  Umstand  mag 
die  Verarbeitung  des  vorhandenen  Materials  und  die  Veröffentlichung  einer 
möglichst  vollständigen  Geschichte  des  Handwerks  in  zweiter  Linie  be- 
gründen. 

I.  ANFÄNGE  DER  INDUSTRIE. 

Die  Entstehung  der  Gmundener  Bauernmajoliken  oder  Bauernfayencen 
— beide  Bezeichnungen  sind  in  gewisser  Hinsicht  richtig  — ist  auf  Versuche, 
italienische  Fayencekunst  nachzuahmen,  zurückzuführen.  Wir  haben  hier 
keineswegs,  wie  K.  Sitte  behauptet,  tschechoslawischen  Einfluß  anzunehmen. 
Wohl  hat  die  Gmundener  Industrie  mit  jener  in  Mähren  und  Ungarn  das 
gemeinsam,  daß  sich  ganze  Kolonien  mit  der  Erzeugung  beschäftigten  und 
die  Ware  nicht  wie  bei  den  oberdeutschen  Fayencen  fabriksmäßig  herge- 
stellt wurde.  Dort  wurde  bereits  1661  in  Hanau  eine  Fabrik  gegründet  und 
es  folgte  ihr  1666  jene  in  Frankfurt.  Es  entstanden  weitere  in  der  unteren 
Maingegend,  in  Flörsheim,  Offenbach,  Kelsterbach.  Immer  weiter  fort- 
schreitend, dehnte  sich  die  deutsche  Fayenceindustrie  auf  Ansbach,  Kassel 
und  Fulda  aus.  Es  folgte  Nürnberg  im  Jahre  1712.  Alle  diese  Industrien  mit 
ihrer  hohen  Blüte  fußen  auf  dem  außerordentlichen  Erfolg  der  Delfter 
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Fayencen,  deren  Anfänge  sich  bereits 
in  den  letzten  Dezennien  des  XVI.  Jahr- 
hunderts äußern  und  deren  größte  Ge- 
werbskraft  in  der  Mitte  des  folgenden 
Jahrhunderts  liegt.  Der  holländische 
Einfluß  setzte  in  Deutschland  mit  un- 
widerstehlicher Kraft  ein.  Wir  werden 
sehen,  wie  ihm  auch  Gmunden, 
welches  zu  Beginn  seiner  Industrie 
den  aus  Italien  über  Tirol  und  Steier- 
mark hergebrachten  Formen  und  der 
Malweise  italienischer  Majoliken  hul- 
digte, folgen  mußte.  Gmunden  wurde 
die  letzte  Etappe  des  holländischen 
Einflusses  im  Südosten  Europas;  zu- 
gleich lag  es  aber  auch  in  jenem 
Grenzgebiet,  wo  die  italienische  Majo- 
lika dank  des  lebhaften  Handelsver- 
kehrs und  des  geistigen  Austausches  noch  ihre  Einwirkung  übte.  Trotz  aller 
dieser  so  günstigen  Lebensbedingungen  behielt  sie  immer  nur  handwerklichen 
Charakter,  blieb  stets  Bauernindustrie  und  konnte  sich  nie  zur  Kunstkeramik 
emporschwingen. 

Historische  Nachweise  für  die  Zeit  des  Beginns  der  Gmundener  Fayencen 
fehlen  nahezu  gänzlich.  Wiederholt  wird  im  Traunkreis  im  XVI.  und  XVII. 
Jahrhundert  von  Majolikamachern 
und  Majolikahändlern  gesprochen. 

Sie  waren  nicht  selten  beides  zu- 
gleich und  hausierten  mit  ihrer  Ware 
wie  beispielsweise  in  St.  Florian  ein 
gewisser  Walsch,  immerhin  ein  zu- 
gereister, aber  auch  das  Handwerk 
in  St.  Florian  ausübender  Südtiroler. 

Italienische  Bezeichnungen  Anden 
sich  häufig.  So  verzeichnet  Kirch- 
dorf im  Kremstal  1580  einen  Georg 
Aichhorn  als  ,,Vassator“,  mithin  als 
Töpfer  zum  ausdrücklichen  Unter- 
schied zu  seinem  Sohne  Hans  Aich- 
horn, der  Ofen-  und  Krughafner 
war.  Der  Zeitpunkt  für  das  Ein- 
setzen der  Fayencemalerei  auf 
weißem  Grund  in  italienischer  Art 
ist  für  unsere  Länder  ebensowenig 
festzustellen  wie  der  Weg,  den  sie 


Schüssel  mit  der  Figur  eines  Trommlers.  Gmunden, 
bezeichnet  163g.  Museum  in  Ischl 
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gegangen  ist.  Sie  war  wohl  im  An- 
fang von  Italien  beeinflußt  und  suchte 
später  Anlehnung  an  die  Schweiz, 
die  sehr  früh  bedeutende  Fayence- 
betriebe aufzuweisen  hatte.  Wir 
denken  uns  den  Herd  süddeutscher 
Fayencen  im  Gebiet,  das  die  Nord- 
und  Ostschweiz,  das  ganze  südliche 
Deutschland,  Tirol  und  die  Alpen- 
länder Österreichs  umfaßt.  Es  war 
eine  rein  deutsche  Industrie,  fußend 
auf  dem  italienischen  Majolikaver- 
fahren und  vollkommen  frei  von 
slawischen  Einflüssen.  Naturgemäß 
mußte  sie  später  auf  die  Grenz- 
gebiete hinübergreifen  und  wir 
können  dies  deutlich  im  XVII.  und 
XVIII.  Jahrhundert  verfolgen,  wo 
zuerst  in  Böhmen  und  Mähren, 
hierauf  an  der  deutschen  Sprachgrenze  gegen  Ungarn  ähnliche  Betriebe 
entstehen,  durch  die  weit  günstigeren  Lebens-  und  Arbeitsverhältnisse  sich 
schließlich  der  Massenfabrikation  bemächtigen,  nach  Österreich  ausführen  und 
hier  die  Industrie  entweder  empfindlich  schädigen  oder  gänzlich  lahmlegen. 

Das  germanische  Museum  in  Nürnberg  besitzt  eine  Reihe  von  Schalen 
und  Tellern  mit  bunter  Scharffeuermalerei  auf  weißer  Zinnglasur.  Ob  es 
durchgehends  Nürnberger  Arbeiten  sind,  mag  dahingestellt  sein.  Die  Schale 
mit  Samson  und  Delila,  bezeichnet  1526,  wird  eher 
den  Winterthurer  Fayencen  anzureihen  sein,  von 
welchen  eine  auserlesene  Reihe  in  der  seit  1893  auf- 
gelösten Sammlung  Gubler  in  Zürich  zu  sehen  war. 
Neben  fünf  Schüsseln  aus  dem  XVI.  Jahrhundert 
besaß  Gubler  deren  24  aus  dem  folgenden  und  wir 
haben  darin  schon  einen  Beweis  für  den  bedeuten- 
den und  auch  künstlerischen  Betrieb  in  der  Schweiz, 
für  den  noch  der  Eulenkrug  der  vormaligen  Samm- 
lung Thewalt  mit  dem  Wappen  der  Familie  Kessel- 
ring und  der  Jahreszahl  1540  einzutreten  hat. 

Knüpfen  wir  an  die  ältesten  süddeutschen 
Fayencen  in  der  Schweiz  und  in  Nürnberg  an,  so 
sehen  wir  dort  in  erster  Linie  als  Darstellungen  wohl 
in  Anlehnung  an  die  bildmäßige  Figurenmalerei  auf 
italienischen  Arbeiten,  einzelne  Szenen,  Kostüm- 
flguren,  Darstellungen  aus  dem  alten  und  neuen 
Testament;  in  zweiter  Linie  die  Vorliebe  für  das 


Maßkrug,  bezeichnet  ,,Hans 
Scharinger  1651“.  Museum 
in  Ischl 


Schüssel,  bezeichnet  „Marthin  Brims,  1668“. 
Sammlungen  Fürst  von  und  zu  Liechtenstein 
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Pflanzenmotiv,  die  sich  in  ganz  hervorragendem  Maße  bei  den  Winterthurer 
Fayencen  des  XVIL  Jahrhunderts  äußert.  Die  gleichen  Mittel  und  Vorwürfe 
treffen  wir  nun  bei  den  ersten  Arbeiten  der  Gmundener  Hafner.  Die  Schüssel 
im  Museum  zu  Ischl  mit  der  Darstellung  eines  Trommlers  und  dem  begleiten- 
den Text:  ,,Ich  Will  Diech  Drumbell  Rirn,  Wier  Miessen  Mösicieren,  Rundt, 
Pundt,  Pum“  und  1639  datiert,  gehört  in  diese  Richtung.  Viel  früher  werden 
wir  die  Majolika  in  Gmunden  kaum  ansetzen  dürfen.  Intensiver  äußert  sie 
sich  um  die  Mitte  des  XVII.  Jahrhunderts  mit  ihren  Gefäßen  und  Schüsseln, 
bei  welchen  sich  die  Malerei  auf  stilisierte  Blumen  und  Ranken  beschränkt. 
Deutlich  tritt  hier  das  Bestreben  der  Werkstätten  zu  Tage,  eine  schöne  und 
reine  weiße  Glasur  zu  erzeugen  und  auf  diese  mehr  Wert  zu  legen  als  auf 

die  Bemalung  mit  bunten  Farben. 
Daher  ist  auch  letztere  in  den 
meisten  Fällen  eine  spärliche, 
beschränkt  sich  auf  einzelne  in 
blauer,  gelber  und  grüner  Farbe 
ausgeführte  Blumen  am  Rande 
der  Schüsseln  oder  auf  der  vor- 
deren Wandung  der  Krüge.  Die 
hier  abgebildeten  Stücke  mit  den 
Besitzernamen  ,, Marthin  Brims“ 
und  ,,Hans  Scharinger“  sind  1668 
und  1651  bezeichnet  und  gute 
Beispiele  für  diese  Epoche.  Gegen 
Ende  des  XVII.  Jahrhunderts 
wächst  die  Freude  an  den  Farben 
und  es  tritt  die  weiße  Fläche 
zurück.  Ein  hoher  Krug  im  Salz- 
burger Museum,  bei  dem  der  stilisierte  Blumendekor  bereits  über  die  gesamte 
obere  Hälfte  der  Krugwandung  gezogen  ist,  bringt  dies  zur  Anschauung.  Ein 
noch  späteres  Stück  ist  die  Flasche  mit  den  Braueremblemen  im  Museum 
zu  Linz.  Damit  nähern  wir  uns  dem  Beginn  der  Großindustrie,  der  Beteiligung 
mehrerer  Werkstätten  an  der  Erzeugung  und  der  massenhaften  Herstellung. 
Über  die  Fabrikate  werden  wir  später  zu  sprechen  haben  und  lassen  im 
nachstehenden  vorerst  die  Zunftordnungen  und  die  Geschichte  der  Gmundener 
Hafnerhäuser  sowie  die  Reihe  der  Meister  folgen,  deren  Kenntnis  zum  Ver- 
ständnis des  ganzen  Betriebs  unerläßlich  scheint. 

II.  ZUNFTORDNUNG,  LOHNVERHÄLTNISSE,  HERBERGE,  VER- 
TRIEB DER  WAREN. 

Die  Meister  des  Handwerks  waren  samt  ihren  Hilfsarbeitern  ,,von  alters- 
her“,  wie  dies  auch  mit  den  Hafnern  der  übrigen  sechs  landesfürstlichen 
Städte  ob  der  Enns  der  Fall  gewesen,  der  Welser  Hafnerzunft  einverleibt 


Gedeckeltes  Getäß  in  Pinienzapfenform.  Um  1630 


und  so  den  Bestimmungen  der  „Welser  Hafnerordnung“  vom  ig.  Oktober 
1584  unterworfen.  Diese,  sowie  die  folgenden  modifizierten  Ordnungen  aus 
den  Jahren  1651  und  1669  haben  wir  bereits  im  Wortlaut  in  „Bunte  Hafner- 
keramik der  Renaissance,  Wien  1906“  unter  Beilage  II  bis  IV  veröffentlicht. 
Ohne  das  Verhältnis  mit  Wels  zu  lösen,  errichteten  die  Gmundener  Hafner 
am  10.  Juli  1625  eine  eigene  Handwerksordnung,  welche  am  12.  November 
vom  Stadtmagistrat  bestätigt  wurde.  Sie  enthielt  ihre  Satzungen  in  25 Punkten: 

Die  Meister  und  Gesellen  sollten  in  der  Stadt  ihre  ordentliche  Herberge 
haben  und  auf  derselben  alljährlich 
am  Tage  des  heiligen  Propheten 
Jeremias  (26.  Juni)  Zusammenkommen, 
dann  in  der  Pfarrkirche  einen  Gottes- 
dienst oder  Jahrtag,  hernach  aber  auf 
der  Herberge  die  ,, fürfallenden  Not- 
turften“  in  Gegenwart  eines  vom 
Magistrat  verordneten  Beisitzers  ab- 
handeln und  dann  eine  ,, gebührliche“ 

Mahlzeit  halten.  Das  Versäumnis  des 
Gottesdienstes  wurde  von  einem 
Meister  mit  2 U',  von  einem  Gesellen 
mit  I tt  Wachs  zur  Zechlade  gebüßt. 

Anderweitige  Versammlungen  des 
Handwerks  fanden  noch  viermal  im 
Jahr  zur  Quatemberzeit,  gewöhnlich 
um  12  Uhr  mittags,  auf  der  Herberge 
statt  und  dienten  zur  ,, Erhaltung  der 
Ordnung  und  Abhandlung  dessen, 
was  im  Handwerk  fürfällt“.  Hiebei 
erlegte  ein  jeder  Meister  1 ß ^ zur 
Lade.  Diese  wurde  auf  der  Herberge 
verwahrt  und  war  mit  drei  Schlössern 
versehen,  zu  denen  die  zwei  Zech- 
meister  und  der  Altknecht  je  einen 
Schlüssel  besaßen.  Sämtliche  Einnahmen  der  Lade  wurden  von  dem  zweiten 
Zechmeister  in  ein  Register  eingetragen  und  verrechnet.  Die  Wahl  der  zwei 
Zechmeister,  von  denen  der  zweite  als  der  ,,mündere“  dem  ersten  ,, zuge- 
ordnet“ war,  fand  alljährlich  am  Quatember-Sonntag  zu  Weihnachten  statt. 
Sie  geschah  durch  Stimmenmehrheit  und  waren  die  bisherigen  Funktionäre 
wieder  wählbar.  Jeder  Zechmeister  war  nur  das  allein  zu  tun  befugt,  ,,was  ihm 
von  eines  ganzen  Handwerks  wegen  gebührt  und  mehrers  nit“.  Wer  zu  den 
Versammlungen  ohne  rechtmäßige  Ursache  oder  Entschuldigung  um  eine 
Viertelstunde  zu  spät  erschien,  ward  um  1 ß gestraft.  Wenn  ein  Mitglied 
des  Handwerks  die  Einberufung  einer  außerordentlichen  Versammlung  be- 
gehrte, so  mußte  der  Zechmeister  nur  dann  willfahren,  wenn  jener  ^ ß ^ zur 


Weihwasserbecken.  Hafnerarbeit  um  1600. 
Besitzer  Viktor  Miller  v.  Aichholz 
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Lade  entrichtete.  In  der  Versammlung  durfte  bei  Strafe 
von  24/1^  sich  kein  Knecht  ohne  Erlaubnis  niedersetzen, 
bevor  nicht  der  Zechmeister  und  der  Altknecht  Platz 
genommen  hatten.  Eine  Strafe  von  i ß ^ zahlte  der 
Meister  oder  Knecht,  welcher  ohne  Wamms  oder  ohne 
,, Leibi“  und  Gürtel  erschien  und,  während  die  Lade  auf 
dem  Tisch  stand,  den  Hut  auf  diesen  legte  oder  den  Arm 
daraufspreizte,  „item  wer  ein  Wehr  oder  Dolch  bei  sich 
hat“.  Für  grobe  „Vexirworte“  zahlte  ein  Meister  4/?/\>, 
ein  Knecht  die  Hälfte.  Wer  einen  im  Gange  der  Ver- 
handlung der  Lüge  beschuldigte,  ward  mit  4 /?  /\>  gestraft; 
wenn  er  aber  nur  sagte,  ,,es  ist  nit  wahr“,  hatte  er  nur 
2 ß ^ zu  geben.  Jedoch  war  keinem  ,,mit  Bescheidenheit 
einem  zu  widersprechen  verboten“.  Wer  auf  der  Her- 
berge einen  ,,Greinhandel“,  das  heißt  einen  Wortstreit, 
anfing,  zahlte  4/?/^  zur  Lade,  folgten  aber  ,,gar  Schläg 
daraus“,  so  strafte  ihn  die  Obrigkeit.  Gotteslästerung  und 
Fluchen  in  der  Herberge  oder  auf  der  Gasse  wurde  an 
einem  Meister  mit  4 /J  /»>  und  i W Wachs,  an  einem 
Knecht  mit  einem  Wochenlohn  und  Wachs  geahndet. 
Wenn  die  Mitglieder 
auf  der  Herberge  einen 
„ehrlichenTrunk“  taten, 
jeder  der  Gebühr  nach 
verhalten,  das  Handwerk  ehren  und  bei  24  ^ 

Strafe  nicht  ohne  genommene  Erlaubnis 
aufstehen  oder  niedersitzen.  Beim  Aus- 
einandergehen wie  auch  bei  Begegnung  auf 
der  Straße  sollten  sie  einander  ehren  und 
,, zuvor  der  Münder,  hernach  auch  der 
Mehrer  den  Hut  rucken“.  Jeder  Meister  oder 
Knecht  war  bei  Strafe  von  V2  S*  Wachs  ver- 
pflichtet, Vergehen  eines  Mitglieds,  die  dem 
Handwerk  Schaden  bringen  konnten,  diesem 
bei  offener  Lade  anzuzeigen.  Strafwürdige 
Handlungen  der  Mitglieder  wurden  nach 
Gelegenheit  der  Sache  und  Erkenntnis  des 
Handwerks  von  diesem  geahndet.  Hiebei 
blieb  jedoch  dem  Stadtgericht  stets  sein 
Strafrecht  Vorbehalten  und  es  durfte  sich 
das  Handwerk  diesbezüglich  nichts  zu  tun 
unterstehen,  ,,so  gerichtsmäßig  oder  der 
Obrigkeit  gehörig“  ist.  Sowohl  Meister  als 
Knechte  waren  zum  fleißigen  Besuch  des 


Großer  Wasserkrug,  grün  geflammt  und 
mit  Reliefauflager..  Bezeichnet  1704. 
Museum  in  Linz 


Weihbrunn.  Buntglasierte 
Hafnerarbeit. 
Ausgehendes  XVI.  Jahr- 
hundert. Museum  in  Linz 

SO  sollte  sich  ein 
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sonn- und  festtägigen  Gottesdienstes  und  der 
Predigt  verpflichtet.  Wer  diese  „aus  Leicht- 
fertigkeit, durch  Spazierengehen  oder  aus 
Verachtung“  versäumte,  zahlte  alsMeister  2, 
als  Geselle  i W Wachs.  Ebenso  wurde  der- 
jenige, welcher  an  einem  Feiertag  arbeitete, 
um  I fl.  Rh.  gestraft  und  überdies  noch  vom 
Magistrat  zur  Verantwortung  gezogen.  Die 
Fronleichnamsprozession  zierte  das  Hand- 
werk mit  seinen  ,, Stangen  und  Kerzen“. 

Wer  derselben  ohne  ,, hocherhebliche  Ur- 
sache“ fernblieb,  mußte  i bis  2 fl  Wachs 
zur  Lade  geben.  Ein  jeder  Meister  war 
verpflichtet,  den  nötigen  ,, Werkzeug  (Ton) 
insonderlich  zu  Häfen,  Khacheln  und 
Wasserkrügen“  wohlgemischt  vorrätig  zu 
halten  und  wurde  alle  Monat  eine ,, Beschau“ 
bei  ihm  vorgenommen.  Wurde  hiebei  ein 
Fehler  entdeckt,  so  konnte  ihm  das  Hand- 
werk auf  ein  Vierteljahr  eingestellt  und  er 

außerdem  noch  vom  Magistrat  gestraft  werden. 
Diese  monatliche  Beschau  erstreckte  sich  auch 
auf  das  in  den  Verkaufsläden  befindliche  Geschirr 
sowohl  der  einheimischen  als  der  fremden  Hafner. 
Fehlte  auf  demselben  das  Handwerkszeichen  des 
Meisters  oder  war  es  sonst  mangelhaft,  so  wurde 
er  nach  des  Handwerks  Gebrauch  abgestraft. 
Kein  Meister  sollte  dem  andern  eine  bestellte 
Arbeit  ,, abwerben“,  auch  nicht  bei  dem  Laden 
die  Kunden  abreden  oder  ihnen  schreien,  sondern 
warten,  bis  sie  selber  zu  ihm  kommen;  ebenso- 
wenig durfte  einer  dem  andern  „sein  Geschirr 
verachten“.  Kein  Meister  sollte  einen  unredlichen 
Knecht  über  14  Tag  „befürdern“.  Kam  ein  Knecht 
auf  die  Herberge  und  begehrte  Arbeit,  so  bekam 
er,  gleichviel  ob  er  eine  solche  fand  oder  nicht, 
von  dem  Altknecht  das  gewöhnliche  Geschenk, 
das  in  einer  halben  Achtering  Wein  und  zwei 
Kreuzer  Brot  bestand,  wovon  die  Meister  Vs,  die 
Knechte  V3  zu  zahlen  traf.  Er  wurde  dann  jenem 
Meister  zugeschickt,  der  von  allen  am  längsten 
keine  Knechte  erhalten  hatte.  Übrigens  durfte  ein 
Meister  nur  dann  mehr  als  einen  Knecht  beschäf- 
tigen, wenn  alle  übrigen  schon  mit  mindestens 


Büste  eines  Bauernburschen.  Grün  und 
braun  geflammt.  XVIII.  Jahrhundert, 
erste  Hälfte.  Museum  für  österreichische 
Volkskunde 
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einem  solchen  versehen  waren.  Verließ  ein  Knecht  innerhalb  der  ersten 
14  Tage  seine  Arbeit  freiwillig,  so  war  ihm  der  Meister  keinen  Lohn  zu 
geben  schuldig;  entließ  ihn  aber  der  Meister  während  dieser  Zeit  ohne 
erhebliche  Ursache,  so  mußte  er  ihm  den  fälligen  Lohn  auszahlen.  Nach 
Ablauf  der  ersten  14  Tage,  die  ein  fremder  Knecht  hier  gearbeitet  hatte, 
mußte  er  seinen  Namen  in  das  ,, Gesellenbuch“  eintragen  lassen  und  dafür 
12  entrichten;  ,,wer  sich  aber  mit  seiner  eigenen  Hand  einschreibt,  der  soll 
geben  24  und  ist  er  alsdann  dem  nächsten  Knecht,  so  nach  ihm  kommt, 
das  Geschenk  aushalten  zu  helfen  schuldig“.  Die  Knechte  wählten  alle 
Quatember  aus  ihrer  Mitte  den  Altknecht,  der  den  anderen  hiebei  ,,mehr  nicht 
als  eine  halbe  Kandl  Wein“  bezahlen  sollte,  während  aus  der  Lade  eben- 
soviel spendiert  wurde. 

Ging  der  Altknecht  auf 
die  Wanderschaft,  so  gab 
er  seinen  Ladschlüssel 
einem  anderen  Knecht 
oder  dem  jüngsten  Mei- 
ster. Jeder  Knecht  gab 
monatlich  im  Beisein 
der  Zechmeister  seinen 
Wochenpfennig  (Auflag- 
geld)  zur  Zechlade.  Sie 
sollten  sich  bei  einer 
Strafe  von  2 /?  />  stets  der 
Ehrbarkeit,  eines  guten 
Wandels  und  eingezo- 
genen  Lebens  befleißen, 
was  man  in  den  Zu- 
Sechsseitige  Flasche  mit  Schrauben-  sammenkünften  verhan- 

Verschluß.  E.r.ichu.t  .,eo,  Museum  geheimhalten.  aUCh 

aus  des  Meisters  Haus 
das,  was  geredet  wurde,  nicht  in  eine  andere  Werkstatt  tragen  und  sich 
nicht  unterstehen,  die  Meister  ,, aneinander  zu  knüpfen“  und  unwillig  zu 
machen.  Wer  von  ihnen  bei  Würfeln  und  Karten  oder  aber  mit  einem  Lehr- 
jungen oder  anderen  Buben  spielend  angetroffen  wurde,  den  strafte  das 
Handwerk  um  einen  Wochenlohn.  Kein  Meister  durfte  dem  andern  bei  Strafe 
seinen  Knecht ,, mitten  in  seinem  versprochenen  Ziel“  von  der  Arbeit  abreden. 
Wollte  aber  der  Knecht  selbst  die  Zeit  nicht  erstrecken,  so  hatte  er  doch 
nicht  das  Recht,  vor  Ablauf  von  14  Tagen  bei  einem  anderen  Meister  in 
Gmunden  einzustehen.  Wenn  ein  Knecht  einem  anderen  ohne  des  Meisters 
Willen  aus  der  Arbeit  brachte,  wurde  er  um  einen  Wochenlohn  gestraft.  Im 
Erkrankungsfall  gab  man  dem  Knecht,  der  selbst  nichts  besaß,  aus  der 
Lade  gegen  künftige  Wiedererstattung  einen  Vorschuß,  und  wenn  er  starb, 
wurde  er  auf  Kosten  des  Handwerks  begraben.  Wenn  ein  Meister  durch 


Runde  Flasche  mit  den  Initi- 
alen des  Malergesellen  Lorenz 
Schröck  und  1758  datiert.  Mu- 
seum in  Linz 
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Feuer-  oder  Wassernot  ins  Verderben  kam,  sollte  das  Handwerk  Mitleid 
haben  und  ihm  nach  Möglichkeit  aus  der  Lade  Hilfe  leisten.  Wollte  ein 
fremder  Knecht  zu  Gmunden  Meister  werden,  so  mußte  er  sich  zunächst 
beim  Stadtrat  unter  Vorlage  seines  Geburts-  und  Lehrbriefs  melden  und 
wurde  erst  nach  erhaltener  Zusage  vom  Handwerk  zur  Verfertigung  des 
Meisterstücks  zugelassen.  Dieses  mußte  innerhalb  14  Tagen  ,,auf  freiem 
Fueß“  angefertigt  werden  und  bestand  aus  folgenden  Stücken: 

1.  Ain  Hafen,  ain  Ellen  hoch. 

2.  Ain  Essigkrueg,  darein  ein  öster- 
reichischer Eimer  gehet. 

3.  Ain  B’schnittkachel. 

4.  Ain  enger  Khrueg  oder  Pluzer  von 
einem  Stuckh,  zu  drei  Achtering  Wein. 

5.  Ain  Weinkrueg  zu  sechs  Achtering. 

6.  Ainen  grün  geführten  Ofen  in  ain 
Werchstatt  setzen  und  wieder  abbrechen. 

Merkte  der  Magistrat,  daß  die  An- 
fertigung des  Meisterstücks  ,,mehrers  zur 
Tribulation  der  jungen  Meister  als  zur  Er- 
forschung deroselben  erlernten  Handwerks- 
kunst sollte  gemeint  werden“,  so  konnte 
er  die  Meister  nach  Gebühr  strafen.  Wurde 
aber  das  Meisterstück  in  allen  Teilen  für 
gerecht  und  gut  befunden,  so  sollte  der 
Knecht  zu  einem  Meister  zugelassen 
werden,  und  er  hatte  sich  dann  neuerlich 
an  den  Magistrat  zu  wenden,  damit  ihn 
dieser  auf  das  Handwerk  zu  einem  Mit- 
bürger oder  Untertan  aufnehme.  Hiefür 
hat  er  zur  Stadtkasse  ifl  4 zum  Hand- 
werke aber  2 fl  zu  bezahlen.  Überdies 
mußte  er  den  Meistern  und  Meisterinnen 
ein  ,, Meistermahl“  oder  anstatt  dessen  5 fl 
Rh.  geben.  Wollte  eines  hiesigen  Meisters  Sohn  Meister  werden,  so  hatte  er 
die  nämlichen  Gebühren  zu  entrichten,  als  Meisterstück  jedoch  nur  von  den 
oben  angeführten  Arbeiten  4 und  6 sowie  ,, einen  Hafen,  V4  Ellen  hoch“  zu 
fertigen.  Die  vorstehenden  Taxen  finden  wir  1640  um  ein  Bedeutendes 
erhöht,  indem  zu  dieser  Zeit  von  einem  fremden  Knecht  24  fl,  von  einem 
Meistersohn  12  fl  alles  in  allem  für  das  Meisterwerden  begehrt  wurde.  Ein 
Meister  vom  Lande  kam  mit  8 fl  durch.  Die  Kinder  eines  Meisters  sollten 
nach  dem  Tode  ihrer  Eltern  das  Handwerk  nur  dann  weiter  zu  betreiben 
berechtigt  sein,  wenn  die  Söhne  selbst  Meister  wurden  oder  die  Töchter 
sich  wieder  zu  ehrlichen  Meistern  verheirateten.  Doch  konnten  sie  den  im 
Nachlaß  vorhandenen  Zeug  verarbeiten  und  verkaufen,  wie  sie  wollten. 


Runde  Flasche  mit  der  Darstellung  der  heil. 
Dreifaltigkeit.  XVIII.  Jahrhundert,  Mitte.  Mu- 
seum in  Salzburg 
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Wenn  ein  Meister  oder  eine  Witwe  das  Hand- 
werk vor  offener  Lade  aufsagte,  so  durfte  es 
später  nur  dann  wieder  aufgenommen  werden, 
wenn  sie  sich  mit  der  Innung  ,,auf  ain  Neues 
vergleichen“. 

Die  Lehrzeit  eines  Hafnerjungen  betrug 
vier  Jahre.  Beim  Aufdingen  zahlte  der  betreffende 
Meister  3 fl  zur  Lade,  der  Lehrjunge  i fl.  War 
der  Bursche  stark  und  groß,  so  konnte  ihm  der 
Meister  ein  halbes  Jahr  von  der  bedungenen 
Lehrzeit  nachlassen,  war  aber  dann  nicht  zu 
einem  Beitrag  ,,für  das  Lehrklaidt“  verpflichtet. 
Die  „Müßigzählung“  — der  Freispruch  — eines 
Lehrjungen  geschah  vor  dem  genannten  Hand- 
werk. Hiefür  zahlte  der  Meister  3 fl  zur  Lade, 
gab  dem  Jungen  2 fl  für  sein  Lehrkleid  und 
stellte  ihm  den  Lehrbrief  aus,  der  in  der  Stadt- 
kanzlei geschrieben  wurde.  Wollte  ein  Meister 
seinen  Lehrjungen 
ohne  erhebliche 
Ursache  noch  wäh- 
rend der  Lehrzeit 
weggeben,  so  war  er  nicht  berechtigt,  vor  völliger 
Ve  rstreichung  dieser  Lehrzeit  einen  anderen 
Jungen  aufzudingen.  Im  Jahre  1808  wurde  be- 
stimmt, daß  jeder  Lehrjunge,  der  bei  einer  Witwe 
gelernt  hatte,  nach  vollendeter  Lehrzeit  vor  dem 
Freispruch  noch  durch  vier  Wochen  bei  einem 
Meister  geprüft  werden  müsse.  Die  Entlohnung 
der  Gesellen  geschah  auf  zweierlei  Weise, 
mittels  des  Wochenlohns  oder  nach  dem  Stück. 

In  ersterer  Beziehung  bekam  1625  ein  Hafner- 
knecht „der  in  der  Werkstatt  alles  machen  thuet, 
was  ihm  der  Meister  fürgibt“  wöchentlich  4 
wurde  er  auch  zum  Ofensetzen  verwendet,  so 
gab  man  ihm  überdies  für  das  Setzen  eines 
grünen  Ofens  8 kr.,  eines  schwarzen  6 kr.  Die 
nach  dem  Stück  arbeitenden  Gehilfen  hießen 
,,Pfennwertknechte“.  Sie  erhielten  zur  oben  ge- 
nannten Zeit  für  die  Herstellung  von: 

I Stück  Gluetpfann’ i ^ 

I ,,  Scheffel 2 ,, 

I ,,  Pischel  Khraußen i kr 

3 ,,  außenglast’  Pastetenrein  ...  i ,, 


Doppelmaßkrug  mit  der  heil. 
Anna,  Maria  das  Lesen  lehrend. 
Mitte  des  XVIII.  Jahrhunderts. 
Museum  in  Salzburg 


Kanne  mit  Jagdszenen  in  bunter 
Malerei.  Bezeichnet  1725.  Museum 
in  Linz 
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3 Stück  außenglast’  Stellrein  ....  i kr 

3 ,,  ,,  Hillpixen  ....  i ,, 

100  ,,  ,,  Hillhafen  . . . . 25  ,, 

100  ,,  ,,  Plutzerkrieg  . . 25  ,, 

100  ,,  ,,  Schüssel  . . . . 25  ,, 

100  ,,  Pfaffenkrüeg 25  ,, 

100  ,,  Ohrenschalen 25  ,, 

100  ,,  flache  Schalen 25  ,, 

100  ,,  Pettkachel 20  ,, 

100  ,,  sterkh  Weitling 20  ,, 

100  ,,  Kindsgeschirr 5 ,, 

100  ,,  innenglast’  Geschirr  (Hefen)  . 12  ,, 

100  ,,  ,,  „ (Wasser- 

krüeg)  . 12  ,, 

100  ,,  Hefen 1 ß 

100  ,,  Schüssel 10  kr 

100  ,,  Schüssel  zu  malen 10  „ 

100  ,,  innenglaste  Weitling  . . . . 8 ,, 

100  ,,  schwarze  Kachel 10  ,, 

100  ,,  Doppelkachel 15  ,, 

100  ,,  Hafendeckel  .......  4 ,, 

Für  das 

„ . Großer  Pokal,  datiert  1757. 

Setzen  eines  Museum  in  Linz 

grünen  Ofens 

erhielten  die  Gesellen  15  kr,  für  das  Setzen 
eines  schwarzen  10  kr.  Zu  allen  obge- 
nannten Arbeiten  hatten  die  Pfennwert- 
knechte  den  Ton  ,, selbst  zu  schneiden  und 
zu  treten“. 

Die  Herberge  des  Gmundener  Hafner- 
handwerks wurde  1624  im  Badviertel,  ,,Am 
untern  Platz“,  Stadtplatz  14  (heute  Theater- 
gasse 2),  gehalten,  1625  in  die  Kirchen- 
gasse 38  (heute  Nr.  5)  verlegt.  Im  Jahre 
1674  ist  das  Haus  31  ,,Am  obern  Markt“ 
(heute  Marktplatz  21)  Herberge  gewesen. 
Der  Besitzer  Ferdinand  Wezlhofer,  ein 
Bruder  des  Hafners  Sebastian  und  des 
Stadtrichters  Elias  Wezlhofer,  schädigte 
das  ohnehin  baufällige  Objekt  ,,  durch 
Schatzgraben  im  Keller  und  Abbrechung 
des  meisten  Eisenwerks  derart,  daß  end- 
Maßkrug  mit  der  Figur  des  heil.  Sebastian.  solches  zum  Geschenk  anzunehmen 

Datiert  1754.  Besitzer  Viktor  Miller  von 

Aichhoiz  Niemand  vorhanden  wäre“  (Ratsprotokolle 
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vom  6.  September  1679  und  2.  April 
1682).  Die  Herberge  übersiedelte  in 
das  Mittelviertel,  Kirchengasse  34 
(heute  Nr.  8),  wo  sie  noch  1712  nach- 
zuweisen ist. 

Das  Handwerk  der  Gmundener 
Hafner  umfaßte  auch  als„Geymeister“ 
die  Hafner  zu  Ischl,  Wimsbach  und 
anderer  Orte  der  Landgerichte  Ort 
und  Wildenstein.  Die  Werkstätten, 
über  deren  Geschichte  wir  noch  später 
sprechen  wollen,  standen  beinahe 
sämtlich  außerhalb  der  Stadtmauern, 
wie  denn  schon  1492  ein  Hafnerhaus 
,,beim  Stadtgraben“  genannt  wird. 
Das  einzige  Hafnerhaus  in  der  Stadt 
(alte  Bezeichnung  Spitalviertel,  Pfarr- 
gasse  84)  wurde  wegen  seiner  Feuer- 
gefährlichkeit im  Jahre  1657  von  der  Stadt  erworben  und  anderer  Bestimmung 
zugeführt.  In  manchen  Familien  war  das  Gewerbe  nahezu  durch  200  Jahre 
seßhaft,  bei  der  Familie  Kammerpauer  ließ  sich  eine  mehr  als  300  jährige 
Tätigkeit  im  Hafnergewerbe  nachweisen.  Allerdings  trug  das  System  des 
radizierten,  mit  dem  Hause  eng  verbundenen  Gewerbes  viel  zu  dessen  Seß- 
haftigkeit bei.  Nicht  nur  das  Haus,  sondern  auch  das  Handwerk  ging  bei 
Todesfall  des  Inhabers  auf  dessen  Rechtsnachfolger,  Witwe  oder  Sohn  über. 
In  wenigen  Fällen  wurde  dasselbe 
mit  dem  Hause  erkauft,  sehr  häufig 
dagegen  durch  Heirat  erworben. 

Standen  die  Hafnerhäuser  mit  ihren 
Werkstätten  außerhalb  der  Stadt, 
so  waren  die  Verkaufsläden  für  das 
Geschirr  in  der  Badgasse  errichtet 
und  städtisches  Eigentum.  Für  diese 
zahlten  die  Meister  einen  jährlichen 
Pacht  von  i bis  3 Gulden.  Im  Jahre 
1841  verlegte  man  aus  feuerpolizei- 
lichen Gründen  diese  Verkaufsbuden 
aus  der  Badgasse  in  das  Seestadtl 
und  von  dort  1852  auf  den  unteren 
Graben;  die  drei  letzten  Läden 
wurden  1893  von  der  Gemeinde  ab- 
gelöst. 

Der  Export  erfolgte  größtenteils 
mittels  Schiff  die  Traun  flußabwärts 


Teller  mit  Blaumalerei.  Nach  1750. 
Im  Besitz  des  Verfassers 


Teller  mit  Schäferszene  in  bunter  Malerei. 
Nach  1750.  Museum  in  Linz 
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über  Wels  bis  zur  Donau  und  dann  nach 
Linz  oder  über  Krems  nach  Wien.  Die 
Meister,  welche  in  solcher  Weise  ihre 
Waren  absetzten,  nannte  man  ,,Wasser- 
hafner^‘  und  je  nach  der  Farbe  ihrer  Erzeug- 
nisse auch  ,,Weiß-,  Blau-,  Grün-  oder  Bunt- 
hafner“. Nach  Linz  fuhren  sie  gewöhnlich  zu 
Ostern,  nach  Krems  auf  den  Simoni-Markt 
und  nach  Wien  zu  Johanni.  Für  diesen  Ver- 
kauf auf  den  verschiedenen  Jahrmärkten 
galten  besondere  Bestimmungen,  die  den 
Schutz  der  dort  ansässigen  Geschäftsleute 
bezweckten  und  so  den  freien  Handel  im 
gewissen  Sinne  einschränkten.  So  verfügte 
die  Welser  Hafnerordnung  vom  Jahre  1584, 
daß  die  Gmundener  Hafner  nur  während  des 
Jahrmarkts,  so  lange  die  Freiung  währte,  in 
Wels  feilhalten  durften.  Was  sie  in  dieser 
Zeit  nicht  verkaufen  konnten,  mußte  stracks  Runde  Flasche  mit  Zinnschraubenver- 
von  dannen  geführt  und  durfte  keinesfalls  zu  Besitz  des  Verfassers 

Wels  eingelagert  werden.  Auch  sollten  die 

Verkaufshütten  der  Gmundener  Hafner,  für  deren  Aufrichtung  sie  den 
,,gewöhnlichen  Lösepfenning“  bezahlten,  nicht  vor  denen  der  Welser,  sondern 
nach  denselben  aufgestellt  werden.  Diese  Bestimmungen  wurden  durch  eine 
1614  errichtete  ,, absonderliche  Hafnerordnung“  dahin  abgeändert,  daß  die 

Gmundener  Hafner  von  nun  ab  das- 
jenige Geschirr,  was  sie  auf  dem 
Welser  Markte  nicht  anbringen 
konnten,  durch  8 bis  14  Tage  danach 
dort  einsetzen  durften.  Dagegen 
sollte  keiner  von  ihnen  bei  sonstiger 
Strafe,  ,,mehr  denn  ein  Fuder  Höfen- 
geschirr“ in  Zukunft  auf  den  Markt 
bringen. 


III.  WERKSTÄTTEN  UND 
MEISTER. 


Teller  mit  Blaumalerei.  Nach  1750.  Im  Besitz 
des  Verfassers 


Gmunden  zählte  im  Jahre  1594 
sieben  Meister,  die  sich  1625  auf 
vier,  1747  auf  drei  reduzierten.  Die 
Besitzerreihe  auf  den  einzelnen 
Hafnerhäusern  ist  folgende: 

I.  Hafnerhaus,  Pfarrhofgasse  28, 
früher  Spitalviertel,  Pfarrgasse  84. 
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Als  erster  Besitzer  erscheint  1577 
Christof  Perger,  Hafner.  Es  folgen 
die  Meister;  Hans  Payrböckh 
1592,  KonradPüchler  1599, Daniel 
Weingartner  1641.  Im  Jahre  1657 
übernimmt  die  Stadt  Gmunden 
dieses  Haus,  das  nun  anderer 
Bestimmung  zugeführt  wurde, 

2.  Hafnerhaus,  Esplanade  i, 
früher  Kueferzeil  ,,Beim  See“, 
Seestadtl.  Von  demHutererUlrich 
Erlasperger  erwirbt  es  1632  der 
Hafner  Christof  Zwischlberger. 
Nach  seinem  Tode  leitet  die 
Witwe  die  Werkstätte  und  ver- 

Gedeckelte  Terrine  mit  Reliefaunagen.  Datiert  1749.  mählt  sich  167O  mit  dem  Hafner 

Museum  in  Linz 

Sebastian  Wetzlhoffer.  Nach 
dessen  Ableben  wird  Mathias  Zwischlberger,  Sohn  des  vorgenannten  Christof 
Zwischlberger  Eigentümer  und  nach  seinem  1703  erfolgten  Tode  seine  Frau 
Katharina  Klara.  Es  folgen  als  Eigentümer  und  Hafner:  1704  Sigmund  Zirkl 
(seit  i707Mitglied  desAugustinerordens  in  Wien), 

1710  Hans  Georg  Cammerpaur  (Schätzungswert 
des  Hauses  1200  fl),  1731  dessen  Witwe,  1732 
Wilhelm  Bergmayr,  1754  Maria  Barbara  Berg- 
mayrin,  1754  Gotthart  Cammerpaur,  1773 
Benedikt  Kazbeckh.  Dieser  Meister  starb  1777 
im  Alter  von  45  Jahren  und  bereits  1778  heiratet 
die  Witwe  Ursula  Katzböck  Josef  Prein,  Sohn 
des  Gastgebers  Prein  in  Waizenkirchen,  der 
damit  Eigentümer  des  Hauses  und  Hafner  wird. 

Die  Realität  hatte  damals  einen  Wert  von  nur 
700  fl  und  litt  noch  in  weiterer  Folge  durch  ein 
großes  Schadenfeuer  im  Mai  1807.  Im  März  1806 
starb  Josef  Prein  im  Alter  von  52  Jahren  und  die 
Witwe  Ursula  Prein  übergab  das  Haus  und  die 
Gewerbsgerechtigkeit  am  ii.  September  1816 
als  Heiratsgut  ihrer  24jährigen  Tochter  Theresia, 
die  sich  mit  Ferdinand  Stadler,  dem  Sohne  eines 
Waldmeisters  zu  Kammer,  vermählte.  Ursula 
Prein  verblieb  im  Hause  bis  zu  ihrem  1837  er- 
folgten Tod  an  Lungenlähmung,  Sie  war  87  Jahre 
alt  geworden.  Der  neue  Besitzer  Ferdinand 
Stadler  starb  schon  sieben  Monate  nach  Er- 
werbung des  Hauses  am  14.  April  1817,  kaum 


Weihwasserbecken  mit  Pieta- 
Gruppe  in  Hochrelief.  Vor  1750. 
Museum  in  Linz 
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27  Jahre  alt  und  wir  sehen  nun,  wie  sich 
zahlreiche  Bewerber  um  die  noch  jugend- 
liche und  dazu  wohlhabende  Witwe 
drängen.  Theresia  Stadler  entscheidet 
sich  für  Ignaz  Both,  geboren  1794  als 
Sohn  des  Franz  Both,  Wirtes  zu  Eber- 
schwang. Im  Oktober  1820  wird  die 
Hochzeit  in  Gmunden  begangen.  Im 
Jahre  1835  im  Jänner  stirbt  Therese 
Both,  worauf  Ignaz  Both  das  Handwerk 
bis  1843  ausübt.  Das  Haus  erwarben  im 
Juni  1843  Franz  Schleiß  I,  geboren  1813 
und  Franziska  Schleiß,  geborene  Wie- 
singer, Tochter  des  Hafnermeisters  Josef 
Wiesinger.  Franz  Schleiß  war  von  1864 
bis  1872  und  von  1876  bis  1882  gleichzeitig 
Bürgermeister  der  Stadt  und  starb  im 
Jahre  1887.  Sein  Sohn  und  Nachfolger,  Leopold  Schleiß,  geboren  1853  und 
vermählt  mit  Josefine  Kienesberger,  ist  seit  30.  Dezember  1887  dermaliger 
Eigentümer  der  Werkstätte  oder  um  richtiger  im  Sinne  heutiger  Zeit  zu 
sprechen,  Besitzer  der  Gmundener  Tonwarenfabrik,  der  sein,  im  Jahre  1884 
geborener  Sohn  Franz  Schleiß  II  als  technischer  Leiter  vorsteht. 

3.  Hafnerhaus,  Bürgerschulstraße  5,  früher  Vor- 
stadt, Pinsdorfgasse  6.  Der  erste  nachweisbare 
Hafner  auf  diesem  Hause  war  Stephan  Püchler,  dem 
165g  Simon  Kagerer  folgte.  Dieser  Meister  hatte  das 
Unglück,  im  Türkenjahr  1683  seine  nach  Wien 
gebrachte  und  dort  beim  Hafnertor  eingelagerte 
Ware  gelegentlich  des  türkischen  Angriffs  auf  das 
rechte  Donauufer  zu  verlieren.  Er  ist,  wie  es  heißt 
,, durch  den  türkhischen  Einfall  umb  das  Seinige 
kommen“.  Zwei  seiner  Kreditoren,  Vorrig  und 
Sydler,  werden  1686  Eigentümer  des  Hauses,  hierauf 
1687  der  Hafner  Franz  Cammerpaur.  Es  folgen: 
1707  Matthias  Katzböckh,  1738  Matthias  Sceol,  1756 
Anton  Stibler,  Februar  1785  Johann  Stibler,  welcher 
1807  im  Alter  von  62  Jahren  Aloisia  Phüringer,  die 
22jährige  Tochter  des  Johann  Georg  Phüringer, 
Schneiders  zu  Wartberg,  ehelichte.  Johann  Stibler 
war  ein  Sohn  des  vorgenannten  Anton  Stibler  und 
der  Maria  Anna  Stibler,  die  im  April  des  Jahres  1806 
nach  Erreichen  des  hundertsten  Lebensjahres  in 
diesem  Hause  starb.  Johann  Stibler  erlag  zehn 
Monate  nach  seiner  Hochzeit  dem  Lungenbrand 


Weihbrunngefäß  in  Herzform.  Um  1750. 
Museum  in  Linz 


Krug  für  eine  halbe  Maß. 
Um  1750 
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und  seine  junge  Frau  vermählte  sich  ein  Jahr  später,  im  November  1808,  mit 
Josef  Wiesinger,  Sohn  des  Michael  Wiesinger,  Zillenschoppers  zu  Oberzell 
in  Bayern  und  der  Klara  Wiesinger.  Meister  Josef  Wiesinger  starb  1837  und 
so  wurde  Aloisia  zum  zweiten  Mal  Witwe.  Der  Witwenstand  dauerte  nicht 
lange.  Der  Wert  der  Realität  war  in  kurzer  Zeit  von  1000  auf  2485  fl.  gestiegen 
und  das  Geschäft  zu  einträglich.  Josef  Trauner,  1805  in  Schleißheim  geboren 
und  von  Profession  Gärtner,  bewirbt  sich  um  die  57jährige  Witwe  und 
ehelicht  sie  im  Februar  1842.  Die  Ehe  währt  10  Jahre.  Im  Oktober  1852 
stirbt  Aloisia  Trauner,  geborene  Phüringer,  verwitwete  Stibler  und  Wiesinger, 
68  Jahre  alt,  an  Lungenlähmung.  Josef  Trauner  bleibt  bis  Dezember  1873 
Eigentümer,  hierauf  erscheint  Klara  Trauner  als  Inhaberin  des  Geschäfts. 

4.  Hafnerhaus,  Linzerstraße  2 frühere  Bezeichnung: 

Klosterviertel,  Am  Klosterplatz,  Traundorf  48.  Im  Jahre 
1582  ist  Hafner  Benedikt  Kammer- 
paur  auf  diesem  Hause.  Es  folgen: 

1608  dessen  Sohn  Be- 
nedikt  Kammerpaur, 

1657  Elias  Kammer- 
paur, 1693  Eva  Maria 
Kammerpäurin,  1694 
Simon  Kammerpaur, 

1705  dessen  Witwe 
Kammerpäurin,  1707 
Khimmerl,  1716  seine  Witwe  Ka- 
tharina Khimmerlin,  1719  Simon 
Kammerpaur,  1720  dessen  Witwe 
Marie  Franziska  Kammerpäurin, 

1721  Johann  Michael  Kholl,  1727 
Tobias  Katzböckh  und  Dezember 
1770  Franz  Katzböckh.  Franz  Katz- 
böckh starb  im  Jahre  1786  und 
seine  Witwe  Maria  Anna  verkaufte 
1799  Haus  und  Geschäft  an  Mathias  Fötinger,  Sohn  des  Jakob  Fötinger,  Hof- 
tischlers zu  Puchheim.  Mathias  Fötinger  hatte  das  Handwerk  bei  Hafner- 
meister Prein  gelernt,  wahrscheinlich  aber  nur  formell,  um  den  Geschäfts- 
antritt zu  ermöglichen.  Er  ehelichte  1799  die  Tochter  eines  Lederers  in 
Traundorf  mit  dem  Vornamen  Elisabeth  und  starb  im  März  des  Jahres  1817. 
Seine  Witwe,  Elisabeth  Fötinger,  vermählte  sich  im  November  1818  mit 
Ferdinand  Eismayr,  Sohn  des  Greißlers  Thomas  Eismayr  und  der  Franziska 
Eismayr.  Er  war  1787  geboren,  kam  1799  in  die  Lehre,  wurde  1803  Geselle 
und  1818  Meister.  Als  solcher  übte  er  das  Handwerk  bis  1843  aus.  Über- 
mäßiges Medizinieren  führte  bei  ihm  zum  Irrsinn  und  so  wurde  das  Haus  im 
Juni  1845  für  6573  fl.  an  Franz  und  Katharina  Fötinger  veräußert.  Franz 
Fötinger  war  der  Sohn  des  vorgenannten  Mathias.  Nach  seinem  im  Jahre 


Salzfäßchen  in  Gestalt 
einer  Bäuerin.  Um  1750. 
Museum  in  Salzburg 


Vollrunde  Figur  eines 
Kretins.  Bunt  bemalt. 
Museum  für  österreichi- 
sche Volkskunde 
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1847  erfolgten  Ableben  führte  die  Witwe  Katharina  Fötinger  das  Geschäft 
bis  1866,  während  welcher  Zeit  es  aber  von  dem  jüngeren  Bruder  ihres 
Mannes,  von  Mathias  (jun.)  Fötinger  geleitet  wurde.  Im  Jahre  1866  ging  das 
Haus  durch  Erbschaft  in  den  Besitz  des  Johann  Fötinger  (Sohn  des  vor- 
genannten Franz  Fötinger)  und  seiner  Frau  Elisabeth  über.  Nach  seinem  1888 
erfolgten  Tode  leitete  Elisabeth  Fötinger  die  Werkstätte  bis  1894,  in  welchem 
Jahre  die  Kinder  Franz,  Anna  und  Katharina  Fötinger  das  Erbe  antraten. 

5.  Hafnerhaus,  Linzerstraße  4,  frühere  Bezeichnung:  Vorstadt  Traun- 
dorf 50.  Dieses  Haus  besaßen:  1618  Hafner  Georg  Teibinger,  1646  dessen 
Sohn  Wolf.  Erstarb  1667  und  seine  Witwe  Barbara  Teibinger  veräußerte  das 
Haus  1668  an  Bartholomäus  Koll 
(Kholl).  Es  folgen:  1705  Maria 
Regina  Koll,  Witwe  nach  Bartol. 

Koll,  1705  Georg  Harl,  1718 
Marie  Harl,  1718  Christoph Eisen- 
peiss,  1 742  Maria  Eisenpeiss.  Nach 
1747  wurde  das  Hafnerhandwerk 
auf  diesem  Hause  nicht  mehr 
ausgeübt  und  ging  die  Realität  in 
diesem  Jahre  in  den  Besitz  des 
Salzburgerboten  und  Landkut- 
schers JohannStockhammer  über. 

6.  Im  Kreise  der  Gmundener 
Innung  lagen  auch  die  Städte, 

Märkte  und  Ortschaften  Vöckla- 
bruck, Ischl,  St.  W olfgang,  Schörf- 
ling,  Pettenbach,  Timmelkam, 

Regau  und  Schöndorf,  deren 
Meister  ihre  Beiträge  an  die 
Gmundener  Lade  abzuliefern  und 
ihre  Gesellen  beim  Handwerk  in 
Gmunden  freizusprechen  hatten.  Die  Erzeugnisse  der  Hafner  in  Schöndorf 
und  Regau,  vielleicht  auch  jener  in  Ischl,  Schörfling  und  Pettenbach  dürften 
viel  Gemeinsames  mit  denen  der  Gmundener  Handwerksgenossen  gehabt 
haben.  Eine  Scheidung  der  Arbeiten  konnte  bisher  nicht  durchgeführt  werden. 
Der  Vollständigkeit  halber  führen  wir  hier  die  Namen  der  am  Ausgang  des 
XVIII.  und  in  der  ersten  Hälfte  des  folgenden  Jahrhunderts  nachweisbaren 
Mitmeister  der  Gmundener  Innung  an: 

In  Vöcklabruck:  Josef  Dornbichler.  Ihm  wurde  am  4.  Mai  1795  das 
Meisterrecht  in  Vöcklabruck  verliehen,  ,,weil  alldort  schon  über  zehn  Jahre 
kein  Handwerk  gehalten“.  Bald  darauf,  im  Jahre  1801,  etablierte  sich  ein 
zweiter  Meister,  Jakob  Bundschuh,  in  dieser  Stadt. 

In  Ischl:  Martin  Ennser  1795  bis  1830,  Josef  Dornfeind  1796  bis  1830, 
Josef  Plohberger  1823  bis  1849,  Josef  Steininger  1839  bis  1847  Hause 


Teller  mit  Schäfer.  Um  1760 
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Nr.  253,  Regina  Plohberger 
1849  bis  1866  und  Johann 
Steininger  1848  bis  1866. 

In  St.  Wolfgang:  Jo- 
hann Helm,  nachweisbar 
von  1821  bis  1866.  Er 
besaß  das  Haus  Nr.  4 im 
Markt. 

In  Schörfling:  Anton 
Schrott,  nachweisbar  tätig 
von  1812  bis  1826.  Er  war 
vor  1812  beim  Franken- 
markter  Handwerk  einge- 
schrieben. Im  folgte  Franz 
Xaver  Födinger. 

In  Rettenbach:  Anton 
Metz  1822  bis  1862,  hierauf 
seine  Witwe  Josefa  Metz, 
des  Verfassers  Timmdkam:  Jo- 

hann Plank,  Besitzer  des 
Hauses  Nr.  19,  wurde  1823  Mitmeister  der  Innung. 

In  Regau  (Unter-Regau) : Simon  Hoiß,  1821  bis  1830  nachweisbar. 

In  Schöndorf:  Josef  Mohldaschel,  von  1799  bis  1832  tätig. 

Von  allen  Gmundener  Werkstätten  führte  nur  jene  in  Traundorf  und 
diese  auch  nur  in  der  letzten  Zeit 
eine  eigene  Marke.  Die  Meisterin 
Elisabeth  Fötinger  wählte  für 
ihre  Erzeugnisse  die  Buchstaben 
E F im  Kreise  eingepreßt  in  die 
Bodenfläche  der  Krüge  (1799  bis 
1818).  Ihr  Nachfolger  Ferdinand 
Eismayr  (1818  bis  1843)  behielt 
den  Kreis  bei  und  führte  die 
Buchstaben  F E.  Die  gleiche 
Marke  mit  seinen  Initialen  F F 
finden  wir  auf  den  Krügen  des 
Meisters  Franz  Fötinger  {1843 
bis  1847).  Um  1850  wurde  in 
Reinthal  bei  Gmunden  versucht, 
das  Gmundener  Geschirr  mit 
dem  dortigen  Ton  zu  imitieren, 
jedoch  ohne  Erfolg.  Diese  Er- 
zeugnisse erhielten  den  Stempel 

,, Reinthal“.  Was  schließlich  eine  Teiier  mit  püiihom.  um  1760 
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nicht  selten  vorkommende 
Marke,  das  in  den  Boden 
des  Gefäßes  eingedrückte 
alte  Gmundener  Stadtsiegel, 
betrifft,  so  war  es  die  Marke 
des  Hafners  Franz  Schleiß 
für  seine  modernen  Imita- 
tionen italienischer  Majo- 
liken. Die  Einführung  dieser 
Marke  erfolgte  1866. 


IV.  DIE  ERZEUGNISSE 
UND  IHRE  HERSTEL- 
LUNG. 


Schüssel  mit  der  Halbfigur  Christi.  Um  1780 


Die  Erzeugnisse  der 
Gmundener  Hafner  lehnen 
sich  in  Wahl  der  Formen 
und  in  Rücksicht  auf  die 
Verteilung  der  bildmäßigen 
Ausstattung  besonders  an  die  Majolikaarbeiten  Italiens  an.  Damit  ist  hin- 
länglich der  direkte  Zusammenhang,  der  Einfluß  von  dieser  Seite  bewiesen. 
Die  übermäßig  großen  Schüsseln,  welche  in  erster  Linie  der  Ausschmückung 
der  oberösterreichischen  Bauernstuben  dienten  und  erst  in  zweiter  Linie  dem 
Gebrauch,  entsprachen  dem  Schaugerät  unter  den  Majoliken  Italiens,  den  von 
Piccolpasso  als  ,,piatti  di  pompa“  bezeichneten  Prunkschüsseln.  Waren  es 

dort  die  herrlichsten  Schöpfungen 
echter  Kunstkeramik,  so  genügte  den 
Bewohnern  des  Salzkammerguts  eine 
handwerksmäßig  hergestellte  und  mit 
Figuren  in  bunten  Farben  bemalte 
Schüssel.  Gefäße  in  Form  der  Pinien- 
zapfen hat  Gmunden  beinahe  getreu 
kopiert.  Die  Wöchnerinnenschalen, 
ein  Haupterzeugnis  der  Hafner  in 
Gmunden,  Anden  ihr  Gegenstück  in 
den  ,,scudelle  da  donne  di  parto“ 
Italiens.  Hier  wie  dort  waren  sie  innen 
und  außen  bemalt,  in  der  Regel  mit 
Darstellungen  von  Entbindungen  und 
Szenen  aus  der  Kinderpflege.  Auch 
kleinere  Bildplatten  als  Hausaltäre, 
Weihbrunngefäße  und  ähnliche  Er- 
_ „ Zeugnisse  Gmundens  fanden  ihre  Vor- 

Teller  mit  Falke.  Um  1770.  Im  Besitz  des  . ^ . 

Verfassers  bilder  in  Italien  und  selbst  plastischen 


56* 


426 


Arbeiten  begegnen  wir  im  Salzkammergut.  Nur  eine  Form  fehlt  uns  dort 
gänzlich  — das  Apothekergefäß,  der  italienische  ,,albarello“  von  zylindrischer 
Gestalt  oder  als  Kanne  mit  Ausgußrohr.  Die  Sitte,  die  Apotheken  als  Ver- 
sammlungsräume zu  wählen,  hat  sich  auf  Italien  beschränkt  und  daher  nur 
dort  die  künstlerische  Behandlung  dieser  Gefäße  gezeitigt. 

Die  Gmundener  Hafner  erzeugten  im  XVIII.  und  XIX.  Jahrhundert: 

I.  Marmoriertes  Geschirr  in  den  kombinierten  Farben  Grün,  Blau,  Grau, 
Braun  und  Weiß.  Die  beliebteste  Form  waren  die  sogenannten  Pfeifen- 
schüsseln, bald  kleinere,  bald  größere  Teller  von  ovaler,  seltener  runder 


Maßkrug  mit  der  heil.  Familie.  Krug  mit  den  Figuren  der  Evangelisten 

Um  1770  auf  Gittergrund.  Bezeichnet  1777.  Besitzer 

Karl  V.  Görner  in  Linz 

Form  mit  gewellter,  gegen  die  Mitte  fächerartig  zusammenlaufender  Fahne. 
Zuweilen  war  im  Spiegel  eine  kleine  Figur  in  Relief  angebracht.  Diese 
Schüsseln  dienten  mehr  zum  Zimmerschmuck  als  zum  Gebrauch,  waren 
ungemein  beliebt  und  fanden  auch  außerhalb  des  Landes  starken  Absatz. 

2.  Grün  und  braun  gesprenkeltes  und  grün  geflammtes  Geschirr.  In 
Wien  führte  es  auf  den  Märkten  die  Bezeichnung  ,, Gmundener  Geschirr“, 
in  Gmunden  selbst  ,, Wiener  Geschirr“.  Der  älteste  Vertreter  der  gespren- 
kelten Ware  ist  ein  Weihbrunn  im  Linzer  Museum.  Über  den  mit  reliefiertem 
Kruziflx  geschmückten  Becken  erhebt  sich  auf  zwei  gewundenen  Säulchen 
der  muschelförmige  Baldachin.  Die  Platte  ist  belegt  mit  dem  Brustbild  eines 
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jungen  Mannes  in  der  Tracht  der  Mitte  des  XVI.  Jahrhunderts  und  mit  der 
Jungfrau  Maria  in  ganzer  Figur.  Wenn  auch  bei  diesem  Stück  eine  spätere 
Verwendung  alter  Hohlformen  zur  Herstellung  der  Reliefs  nicht  ausge- 
schlossen ist,  wird  es  kaum  viel  später  als  1600  anzusetzen  und  somit  als  das 
älteste  bekannte  Gmundener  Erzeugnis  anzusehen  sein.  Gleichfalls  im  Be- 
sitz des  Linzer  Museums  ist  ein  großer,  nahezu  ein  Meter  hoher  Krug,  1704 
bezeichnet  und  mit  einem  Blattkranz  auf  der  vorderen  Wandung,  mit  aus- 
laufenden Blumenranken  beim  unteren  Henkelansatz  verziert.  Die  Wandung 
des  Kruges  ist  in  der  vorerwähnten  Weise  grün  gesprenkelt  und  geflammt. 


Maßkrug  mit  heil.  Katharina.  Um 
1780.  Besitzer  Dr.  v.  Pausinger  in 
Gmunden 


Krug  mit  der  Ansicht  der  beiden 
Schlösser  Ort  am  Traunsee.  Um 
1790.  Im  Besitz  des  Verfassers 


Weiters  gehört  in  diese  Gruppe  die  vollrund  gearbeitete  Büste  eines  ober- 
österreichischen Bauernburschen,  eine  Karikatur  mit  Blähhals,  schielenden 
Augen  und  mit  Warzen  im  Gesicht.  Besitzer  dieses  originellen,  als  Blumen- 
vase gedachten  Stückes  ist  das  Museum  für  österreichische  Volkskunde  in 
Wien.  Größtenteils  beschränkten  sich  jedoch  die  geflammten  Arbeiten  auf 
das  gewöhnlichste  Gebrauchsgeschirr,  Krüge  und  namentlich  Weidlinge,  die 
massenhaft  seit  1700  erzeugt  wurden  und  noch  heute  in  gleicher  Weise  in 
der  Werkstätte  des  Hafnermeisters  Schleiß  gefertigt  werden.  Es  waren  die 
Erzeugnisse,  die  überall,  nicht  zum  mindesten  in  Wien,  den  Gmundener 
Hafnern  so  viel  Ehre  einbrachten. 
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3-  Das  gleiche  galt  von  der  einfarbig  tauben- 
grauen Ware,  die  ebenfalls  noch  bei  Schleiß 
erzeugt  wird.  Aus  einem  alten  Glasurbuch  lautet 
das  Rezept  auf  lo  u Bleiasche,  5 /T  Kieß,  3 It 
Salz  und  i U Schmaldte,  was  wir  jedoch  nur  als 
einen  Versuch  ansehen  dürfen,  da  der  beige- 
setzte Vermerk  des  Hafners  ,,wird  nicht  schön“ 
eine  längere  Anwendung  dieses  Rezepts  aus- 
schließt. Das  Geschirr  hieß  auch  einige  Zeit  das 
,, perlgraue“,  als  man  die  blaue  Glasur  mehr  ins 
Graue  zu  stimmen  suchte. 

4.  Mit  der  bunten  Malerei  auf  weißem 
Grunde  brachten  die  Hafner  in  Gmunden  ihre 
Arbeiten  auf  eine  Stufe,  welche  die  Grenze  des 
Gewöhnlichen  überschreiten  konnte  und  den 
Versuch  darstellt,  sich  kunstvoller  Keramik  zu 
nähern.  Daß  diese  eigentlich  nie  vollkommen 
erreicht  werden  konnte,  hat  weniger  seine 
Gründe  im  Unver- 
mögen der  Arbeits- 
kräfte, als  vielmehr 
in  den  bescheidenen 
Ansprüchen  der 

großen  Masse  der  Abnehmer,  der  ländlichen  Be- 
völkerung des  Kammerguts.  Wohl  ragen  einzelne 
Arbeiten,  besonders  aus  älterer  Zeit,  dann  wieder 
mit  großer  zeitlicher  Pause,  solche  aus  der  Stil- 
periode des  Rokoko  durch  ihre  Zeichnung  und  den 
geschmackvollen  Farbenauftrag  hervor;  der  Rest 
behielt  jedoch  mehr  handwerksmäßigen  Cha-, 
rakter.  Von  jenen  Arbeiten,  bei  denen  das  Augen- 
merk auf  eine  schöne  weiße,  gleichmäßig  deckende 
Glasur  gelegt  wurde,  haben  wir  bereits  mehrere 
kennen  gelernt.  Sie  fallen  in  die  Zeit  von  1650  bis 
1750.  Die  Bemalung  beschränkt  sich  auf  einzelne 
Blumenranken,  stilisierte  Blüten  in  der  ersten  Zeit; 
später  werden  Embleme  der  Handwerker,  einzelne 
Figuren,  Städteveduten,  ja  sogar  ganze  Szenen 
hinzugefügt.  Dies  alles  jedoch  noch  immer  mit 
möglichster  Schonung  der  weißen  Fläche,  welche 
vorwiegen  sollte  und  daher  nur  eine  skizzenhafte 
Behandlung  der  Figuren  mit  teilweisem  Farben-  Humpen  mit  der  Ansicht  des  Traun- 
auftrag oder  die  Darstellung  in  sehr  kleinem  Maß-  """"  zoiibotenhause  und 

^ ^ darauf  bezugnehmendem  Vers.  Be- 

stab  gestattete.  Beispiele  hiefür  sind  die  runde  zeichnet  1792 


Großer  Humpen  mit  Bauernbrustbildern 
auf  gegittertem  Grund.  Um  1780 
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Flasche  mit  dem  Vogel  aus  dem  Jahre  1758, 
beziehungsweise  die  große  Schenkkanne  mit  der 
Jagdszene  aus  dem  Jahre  1725;  beide  im  Linzer 
Museum. 

Um  die  Mitte  des  XVIIL  Jahrhunderts  treffen 
wir  schon  Stücke  an,  bei  denen  die  weiße  Fläche 
der  bunten  Malerei  das  Feld  räumt.  Die  Figuren 
sind  besser  gezeichnet  als  früher,  die  Glasur  da- 
gegen ist  nicht  mehr  so  schön.  Deutlich  geht 
hervor,  daß  die  Hafner  den  technischen  Teil  der 
Arbeit  vernachlässigten  und  tüchtigere  Maler- 
gesellen zu  beschäftigen  suchten.  Gleichzeitig 
erhalten  die  Erzeugnisse  ein  sämtlichen  Gmun- 
dener  Werkstätten  gemeinsames  Merkmal  in 
Anwendung  der  Palmette  als  fortlaufendes  Orna- 
ment. Es  dient,  in  blauer  Farbe  ausgeführt,  als 
Abschluß  am  Fuß-  und  Halsrand  der  Krüge,  als 
Einfassung  der  Schüsseln  (vergleiche  den  Krug 
mit  dem  heil.  Sebastian  und  die  Schüssel  mit  der  Medaüions  auf  Gitter- 

grund.  Um  1825. 

Schäferszene).  Auch  das  pokalartige  Gefäß  im 

Linzer  Museum  zeigt  die  Palmette  am  Becher  als  absteigendes,  am  Stengel 

als  aufstrebendes  Ornament  gewählt.  In  der 
Folgezeit  wächst,  entschieden  von  der  Ver- 
breitung und  dem  Weltruf  der  holländischen 
Fayence,  speziell  der  Delfter  Ware  beeinflußt, 
die  Vorliebe  für  die  blaue  Farbe;  gleichzeitig 
aber  auch  die  Neigung,  ihre  Vorwürfe,  die 
etwas  phantastisch  aufgeputzten  Gärten  und 
Landschaften  als  Motive  zu  wählen.  Wieder- 
holt treffen  wir  in  den  Glasurbüchern  jener  Zeit 
die  Bezeichnungen:  ,, holländisches  Blau“, 
,, holländische  Glasur“  an.  Einfarbig  blau  be- 
malten Stücken  begegnen  wir  häuflg.  Die 
Zeichnung  anfänglich  zart  und  mit  peinlicher 
Genauigkeit  ausgeführt  — wie  bei  den  beiden 
Tellern  im  Besitz  des  Verfassers  - wird 
später  kräftiger  und  flott  (vergleiche  die  Flasche 
mit  Schraubenverschluß).  Teller  und  Schüsseln 
zeigen  schon  seit  1700  das  auch  für  die  Folge- 
zeit charakteristische  Merkmal  Gmundener 
Provenienz,  den  mit  kurzen,  kräftigen  grünen 
oder  blauen  Strichen  bemalten  Rand.  Das 
Humpen,  gemalt  1846  von  Triesberger.  Palmettenomament  weicht  nach  wenigen 

Besitzer  Hafnermeister  Schleiß  in 

Gmunden  Jahren  in  einer  der  Werkstätten  dem  Akazien- 
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blatt  und  dieses  wieder  der  großen  Blütenranke,  beziehungsweise  der 
einzelnen  Blüte.  In  die  Mitte  des  XVIII.  Jahrhunderts  fallen  auch  mehrere 
gute  Arbeiten  mit  Reliefauflagen  und  solche  keramischer  Plastik.  Eine 
gedeckelte,  von  einem  liegenden  Löwen  gekrönte  Terrine,  ein  Salzfäßchen 
in  Gestalt  einer  Bäuerin  und  die  Figur  eines  oberösterreichischen  Kretins 
werden  hier  abgebildet.  Die  letztgenannte  drollige  Plastik  hat  noch  einen 
besonderen  Reiz  darin,  daß  die  Figur  in  der  rechten  Hand  einen  blau  und 
weiß  marmorierten  Gmundener  Krug  mit  dem  typischen  wulstartigen,  im 

unteren  Ansatz  aufgerollten  Henkel  hält. 

Das  ausgehende  XVIII.  Jahrhundert 
wählt  die  einzelne  Blüte  oder  den  Blumen- 
strauß als  Schmuck  für  den  Tellerrand, 
zuweilen  auf  gitterartig  gezeichnetem 
Grund.  Die  figürliche  Malerei  hat  größten- 
teils religiösen  Charakter;  Typen  aus  dem 
Volk,  Figuren  einzelnerTiere,  Landschaften 
etc.  sind  selten.  Auch  bei  den  Krügen  und 
Humpen  findet  der  vorerwähnte  Gitter- 
grund Anwendung,  entweder  das  ganze 
Gefäß  oder  nur  einen  Teil  der  Wandung 
in  Art  eines  Bandes,  auf  dem  mehrere 
Medaillons  angeordnet  sind,  überziehend. 
Bei  den  Krügen  zeigt  sich  nun  häufiger 
der  schon  bei  den  Erzeugnissen  aus  der 
Mitte  des  XVIII.  Jahrhunderts  vereinzelt 
auftretende  sogenannte  Wiener  Rand.  Es 
ist  ein  Motiv  von  Festons,  in  einfachster 
Weise  dargestellt  und  entlehnt  dem  Wiener 
Porzellan,  wo  es  ausgiebigste  Verwen- 
dung fand.  Es  bildet  bei  den  Gmundener 
Arbeiten  den  unteren  Abschluß  der  in 
bunten  Farben  ausgeführten  Darstellung. 

Um  1790  wechselt  der  bauchige,  bim- 
förmige Krug  die  Gestalt  und  es  entsteht 
der  zylindrische,  bei  weitem  mehr  mundgerechte  Trinkhumpen.  Ansichten 
des  Traunsees,  solche  der  Stadt  Gmunden  und  des  Schlosses  Ort,  Kahn- 
fahrer, Typen  der  Bewohner  des  Kammerguts  verdrängen  nun  nahezu 
gänzlich  die  religiösen  Darstellungen.  Das  Treiben  und  Leben  der  Leute 
schildert  uns  am  besten  in  der  Zeit  1830  bis  1850  der  Malergeselle  Josef 
Triesberger  mit  seinen  originellen  Arbeiten.  Über  diesen  Gesellen,  mit  dessen 
Tod  die  Gmundener  Bauernmajolika  ihr  Ende  fand,  wird  noch  später  aus- 
führlicher zu  erzählen  sein.  Hinsichtlich  der  Formen  haben  wir  noch  nach- 
zutragen, daß  die  Gestalt  des  Humpens  sich  nach  1800  etwas  ändert,  indem 
die  Mündung  um  ein  Geringes  eingezogen  wird. 


Humpen  mit  Kahnfahrt,  bezeichnet  1798 
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Der  Ton  kam  aus  Viechtau  (grauer,  kalkhaltiger  Letten)  und  Baum- 
garten (blauer,  eisenhaltiger  Dachent),  beide  in  der  Nähe  Gmundens  gelegen, 
und  wurde  in  dieser  Zusammenstellung  als  Töpfermaterial  mit  großer  Sorg- 
falt bereitet  und  sehr  fein  geschlemmt.  Auf  dem  weißen  Anguß  aus  Zinnemail, 
somit  auf  einem  jede  Flüssigkeit  schnell  einsaugenden  Grund,  begann  der 
Maler  sein  Werk.  Er  zog  zuerst  die  Umrisse  mit  Braunstein  und  trug  dann 
die  Farben  auf,  eine  Arbeit,  die  keine  Korrekturen  zuließ.  Bei  Darstellungen, 


Humpen  mit  Darstellung  der  Salzab- 
lieferung vor  dem  Gmundener  Rathaus. 
Gemalt  1847  von  Triesberger.  Besitzer 
Gastwirt  Holzinger  in  Gmunden 


Humpen  mit  Darstellung  eines  Waren- 
transports auf  der  Traun  unter  Aufsicht 
der  Hafnermeisterin  Franziska  Schleiß. 
Gemalt  1847  von  Triesberger.  Besitzer 
Leopold  Schleiß  in  Gmunden 


die  oft  wiederholt  werden  sollten,  benützte  er  als  Schablone  ein  dünnes  Zinn- 
blatt, in  das  die  Umrisse  der  Zeichnung  eingestochen  wurden  und  welches 
sich  leicht  der  Wölbung  des  Kruges  anpassen  ließ.  Ein  derartiges,  noch  vor- 
handenes Blatt  mit  der  Darstellung  eines  Türken  zu  Pferde  geben  wir  hier  in 
Abbildung.  Das  Übertragen  der  Umrisse  auf  das  Gefäß  erfolgte  durch  Ein- 
stäuben mit  Holzkohle  auf  mechanischem  Weg.  Hierauf  erfolgte  die  Braun- 
steinkonturierung und  das  Aufträgen  der  Farben,  sodann  ein  nochmaliges 
Einstäuben  mit  gutpulverisiertem  Bleiglas,  das,  im  zweiten  Brand  mit  der 
Zinnglasur  verschmelzend,  den  Farben  spiegelglatten  Glanz  verlieh.  Der 
Brand  erfolgte  mittels  Holzfeuerung  in  Öfen  von  5 Kubikmeter  fassendem 
Einsatzraum  und  bei  einer  Temperatur  von  etwa  1000  Grad  Celsius.  Über 
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die  Glasuren  sind  einzelne  Re- 
zepte vorhanden.  Die  weiße  be- 
stand aus  10  B'  Bleiasche,  5 B 
Sand,  3 B Salz  und  3 B Glette. 
Mit  ihr  wurde  auch  die  Rückseite 
der  Schüsseln  und  Teller  über- 
zogen. Vom  Jahr  1860  an  ließ 
man  in  Gmunden  diesen  Überzug 
fallen  und  übergoß  den  Boden 
mit  fein  geschlemmtem  flüssigen 
Ton,  der  hierauf  gelbe  Glasur 
erhielt.  Daran  sind  also  Schüsseln 
aus  der  Zeit  nach  1860  leicht  zu 
erkennen.  Auch  hinsichtlich  der 
Zusammensetzung  der  wichtig- 
sten Malfarben  sind  wir  unter- 
richtet. Die  grüne  Farbe  bestand 
aus  6 Maßl  guter  Kupferasche, 
3 Maßl  Glette  und  4 Maßl  Mening. 
Weitere  Rezepte  Anden  sich  im 
Besitz  der  Werkstätten  Schleiß 
und  Fötinger.  Als  Vorlagen  für 
die  Hafnermalergesellen  dienten 
Kupferstichblätter  jeder  Art,  Volkstypen,  Kostümblätter,  Gebetbuchblätter,  ja 
selbst  Spielkarten.  Eine  Reihe  solcher  Vorlagen,  die  wirklich  in  Gmunden  in 
Verwendung  kamen,  ist  hier  abgebildet.  Sie  stammen  aus  Hafnerhäusern  und 
zeigen  die  Originale  durchstochene  Umrisse.  Im  XVIII.  Jahrhundert,  als  man 
den  Dekor  der  Fayencen  von  Delft  in  Blaumalerei  imitierte,  lieferten  fran- 
zösische Blätter  die  Vorwürfe.  Es  gab  aber  auch  Hafnermaler,  welche  ohne 
Vorlage  arbeiteten. 

Die  Namen  der  wenigsten  sind  uns  übrigens  bekannt.  Auf  einer  runden 
Flasche  mit  bunten  Vogeldarstellungen  (im  Linzer  Museum)  zeichnete  sich 
der  Malergeselle  Lorenz  Schröck,  der  1780  in  Traundorf  im  74.  Lebensjahre 
starb.  Die  Flasche  trägt  die  Jahreszahl  1758  und  die  Initialen  L S.  Schröck 
war,  wie  die  meisten  der  Malergesellen  ein  gebürtiger  Gmundener  und  damit 
ist  die  Ansicht  Kamillo  Sittes,  daß  die  Maler  aus  Böhmen  kamen,  hinfällig. 
Von  den  in  Gmunden  im  Jahre  1799  beschäftigten  21  Gesellen,  war  etwa  die 
Hälfte  gebürtige  Gmundener,  während  der  Rest  aus  Oberösterreich,  Salzburg, 
Steiermark,  Tirol  und  Niederösterreich  kam.  Zwei  Gesellen  kamen  aus  Bayern. 
Wir  führen  die  Namen  an;  Kling,  Mohldaschel,  Pergent,  zwei  Brüder  Ennser, 
Hering,  Anton, Zeinner,  zwei  Brüder  Asam,Trischberger,  zwei  Brüder  Oßwald, 
Staudinger,  Schönberger,  Fötinger,  Dirnböck,  Eismair,  Stix,  Greitroithner  und 
Moßreithner.  In  Gmunden  war  auch  Kaspar  Büchner  geboren,  der  von  1830 
an  die  Bemalungen  in  der  Werkstätte  des  Josef  Wiesinger  später  der  Aloisia 
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Zinnblattschablone  zum  Konturieren  der  auf  der  Krug- 
wandung beabsichtigten  Malerei 
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Wiesinger  und 
schließlich  der 
Meisterin  Trau- 
ner besorgte 
und  am  4.  Mai 
1845  vor  dem 
versammelten 
Handwerk  er- 
schien mit  dem 
Ansuchen,  ihn 
als  Gesellen  an- 
zuerkennen 
,, nachdem  er 
schon  durch  14 
Jahre  die  Ma- 
lereibesorgtund 
sich  darin  so  ge- 
bildet hat,  daß 
er  anderen  Ge- 
sellen gleich  zu 
stellen  kommt“. 

Das  Ansuchen 
wurde  bewilligt 
und  Büchner 
Geselle.  Er  war 
der  letzte  Haf- 
nermaler in  der 
WerkstättePins- 
dorfgasse  und 
starb  1867.  In 
der  Hafnerwerk- 
stätte in  Traun- 
dorf wurde  be- 
reits seit  1856 
nicht  mehr  ge- 
malt. Am  längsten  hielt  sich  die  Herstellung  der  bunt  bemalten  Bauernkrüge 
in  der  Werkstätte  im  Seestadtl,  dem  Schleißschen  Hafnerhaus  und  auch 
hier  haben  wir  sie  eigentlich  nur  der  Langlebigkeit  der  Malerhafner  und 
Gesellen  zu  danken.  Der  Geselle  Karl  Elsen wenger,  geboren  1825,  kam 
1834  in  die  Lehre,  wurde  1839  freigesprochen  und  war  bis  1890  beschäftigt. 
Er  hat  knapp  vor  seinem  Tode  nicht  anders  gearbeitet  als  50  Jahre  vorher. 
Ein  noch  schöneres  Beispiel  der  Anhänglichkeit  an  das  alte  Handwerk  liefert 
uns  Felix  Bachinger,  aus  Pinsdorf  gebürtig.  Am  3.  Mai  1863  im  Alter  von 
18  Jahren  freigesprochen,  wurde  ihm  von  seinem  Meister  Franz  Schleiß  die 


Vorlagenblätter  für  die  Gmundener  Hafnermalergesellen 
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Josef  Triesberger,  geb.  1819,  gest.  1893-  Hafnermeister  Franz  Schleiß  I,  geb.  1813, 

Arbeitete  60  Jahre  als  Hafnermaler  in  der  gest.  1887.  Von  1864  bis  1882  Bürgermeister 

Werkstätte  Schleiß  der  Stadt  Gmunden 

Bemalung  des  grün  geflammten  Geschirrs  übertragen.  Er  setzte  diese  unter 
dem  Sohne  und  Enkel  seines  ersten  Brotherrn  fort  und  wir  fanden  ihn  im 
Vorjahre  noch  immer  fleißig  und  freudig  an  der  gleichen  Arbeit.  So  hat  sich 
die  Herstellungsweise  des  grünen  Flammengeschirrs  im  Laufe  von  nahezu 
50  Jahren  in  nichts  geändert,  weder  in  Form  und  Henkelbildung,  noch  in  der 
Farbe  der  vertikal  und  horizontal  gezogenen  flammenartigen  Bänder. 

Unter  den  Malergesellen,  welche  sich  mit  der  Ausstattung  der  Humpen 
und  Maßkrüge  in  flgürlicher  und  landschaftlicher  Malerei  beschäftigten,  ragt, 
obwohl  bereits  in  der  Verfallsperiode  tätig,Josef  Triesberger  hervor.  Schon  sein 
Vater  Franz,  ein  Sohn  des  Josef  und  der  Maria  Anna  Drischberger  widmete 
sich  dem  Handwerk,  wurde  am  6.  Mai  1798  als  Lehrling  bei  Meister  Josef 
Prein  aufgedungen  und  am  26.  Dezember  1801  bei  Theresia  Stadler  Geselle. 
Er  starb  am  4.  März  1851.  Josef  Triesberger  (die  Schreibweise  des  Namens 
wechselt  und  lautet  auch  Trissberger,  Trischberger,  Drissberger  und  Drisch- 
berger) wurde  1819  in  Gmunden  geboren,  kam  am  6.  Mai  1832  zu  Meister 
Ignaz  Both  (auch  Pott)  in  die  Lehre  und  wurde  am  8.  Mai  1836  freigesprochen. 
Er  arbeitete  dann  weiters  unter  Franz  Schleiß,  erhielt  1863  die  Verdienst- 
medaille, später  unter  Leopold  Schleiß  1892  das  silberne  Verdienstkreuz  und 
starb  im  Jahre  1893.  Er  war  somit  volle  60  Jahre  an  der  Scheibe  und  bei  der 
Krugmalerei  beschäftigt.  Nicht  wie  die  meisten  seiner  Vorgänger  suchte 
Triesberger  die  Vorlagen  in  den  zeitgenössischen  Kunstblättern,  sondern 
verfügte  ein  wenig  über  eigenes  Talent  und  entlehnte  nur  zuweilen  einzelne 
Motive.  Seine  Liebe  zur  Vaterstadt  Gmunden  bewog  ihn,  Ansichten  dieser 
Stadt  und  Darstellungen  aus  ihrem  geschäftlichen  Leben  in  den  Bildern  zu 
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bringen  und  so  sind  die  von  ihm  bemalten  Krüge  neben  wenigen  älteren 
Exemplaren  mit  der  Ansicht  des  Gmundener  Sees  und  des  Schlosses  Ort  wohl 
die  für  unser  Handwerk  charakteristischesten  und  auch  in  mancher  Beziehung 
kulturhistorisch  interessant.  Einige  seiner  Arbeiten  seien  genannt  und  abge- 
bildet. Er  malte  einen  Maßkrug  mit  der  Darstellung,  wie  seine  Meisterin 
Franziska  Schleiß  ihr  Geschirr  auf  zwei  zusammengekoppelten  Zillen,  der 
sogenannten  Gams,  auf  der  Traun  führt,  Krüge  mit  Landschaftsskizzen  aus  der 
Gmundener  Umgebung,  einen  solchen  mit  der  Ansicht  des  Rathauses,  des 
Landungsplatzes  für  die  Salzfuhren  aus  Ebensee.  Wir  sehen  auf  einem 
weiteren  Exemplar  von  seiner  Hand  den  Vorgang  beim  Löschen  der  Salz- 
ladungen, zahlreiche  Kufenträger  und  schließlich  die  Weiterbeförderung  des 
Salzes  mittels  Pferdebahn.  Diesen  Krug  malte  Triesberger  im  Jahre  1847  für 
den  Hafnermeister  Josef  Steininger  in  Ischl.  Häufig  hat  er  seine  Arbeiten 
mit  den  Initialen  I T unter  oder  hinter  dem  Henkelansatz  der  Krüge  gezeichnet. 
Im  übrigen  ist  seine  Hand  leicht  an  der  eigentümlichen  Malweise  der  Bäume 
und  Sträucher  zu  erkennen.  Er  wählte  für  helles  Licht  ein  intensives  reines 
Gelb  und  setzte  es  in  der  Regel  auf  die  äußersten  Laubpartien  an  Baum  und 
Strauch,  so  daß  diese  Farbe  gleich  neben  dem  satten  Grün  zu  stehen  kommt. 
Als  Einfassung  am  Hals-  und  Fußrand  der  Krüge  bevorzugte  er  ein  Bandmotiv 
aus  schräggestellten,  sich  abwechselnd  an  der  oberen  und  unteren  Einfassungs- 
linie berührenden  Weberschiffchen.  Triesberger  war  auch  ein  guter  Kamerad. 
Seiner  Initiative  war  es  zu  danken,  daß  in  den  Vierzigerjahren  eine  Kasse 
für  kranke  oder  ohne  eigene  Schuld 
verarmte  Gesellen  gegründet  wurde. 

Die  Beiträge  lieferten  durch  viele 
Jahre  die  Gesellen  allein;  später  be- 
teiligten sich  auch  daran  die  Meister. 

Schreiber  dieser  Zeilen  hatte  Ge- 
legenheit, denNachlaß  diesesMannes 
zu  sehen.  Es  fanden  sich  darin  Dank- 
schreiben seiner  Mitgesellen  für  er- 
haltene Darlehen  und  eine  reich- 
haltige Bibliothek  aus  allen  Wissen- 
schaften, wie  wir  sie  wohl  selten 
heute  bei  einem  Handwerker  finden 
werden.  Mit  Triesberger  starb  der 
letzte  Hafnergeselle,  der  typisches 
Gmundener  Geschirr  in  altherkömm- 
licher Weise  mit  bunten  Farben 
bemalte  — zugleich  in  ihm  starb 
aber  auch  der  Typus  des  unter  der 
alten  Zunftverfassung  so  glücklichen 
und  so  ehrlich  arbeitenden  Hand-  . t o u,  •«  v,  o 

Tonwarenfabnkant  Leopold  Schleiß,  geh.  1853.  Der 

werkers.  Sein  Todesjahr,  das  Jahr  letzte  Erzeuger  von  Gmundener  Bauernmajoliken 
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Jardiniere,  entworfen  von  Anton  Gerhardt,  ausgeführt  in  der  Werkstätte 
Leopold  Schleiß  in  Gmunden 


1891,  bedeutet  für  uns 
das  Ende  der  Gmun- 
denerBauernfayence- 
Industrie. 

W ohl  versuchten 
einzelne  Meister  es 
aufzuhalten.  Die 
Werkstätte  Schleiß  in 
Gmunden  sträubte 
sich,  zu  ihrer  Ehre 
gesagt,  mit  allen  Mit- 
teln, so  mit  wieder- 
holten Versuchen  und  mit  großen  Geldopfern  gegen  diesen  Niedergang, 
dessen  Gründe  sehr  tiefe,  unausrottbare  Wurzeln  geschlagen  hatten.  Im 
Augenblick,  wo  der  Stadt  der  alte  Charakter  geraubt  wurde,  indem  man  ihr 
den  Salzhandel,  diese  mittelalterliche  Institution  nahm,  die  Seeufer  dem 
gewerblichen  Treiben  entzog  und  sie  Müßig- 
gängern öffnete,  war  das  Schicksal  der  einst  so 
blühenden  und  fleißigen  Stadt  besiegelt.  Das  Hand- 
werk mußte  auf  allen  Linien  zurücktreten  und  so 
haben  auch  die  Häfnereien  ihre  Bedeutung  ver- 
loren, ihre  Erzeugnisse  auf  das  in  der  bäuerlichen 
Bevölkerung  des  Kammerguts  gangbare  schmuck- 
lose Geschirr  reduziert. 

Die  Werkstätte  Schleiß  wollte  den  Kampf  gegen 
das  Unvermeidliche  nicht  aufgeben  und  versuchte  sich 
zu  einer  Zeit,  wo  dem  Volke  jeder  Ausdruck  einer 
Geschmacksrichtung  mangelte,  mit  bäuerlichen  Majo- 
liken in  bizarren  Formen.  Die  Stammbevölkerung 
Oberösterreichs  konnte  aber  diese  Blumenvasen  und 
Ziergefäße  nicht  verwenden  und  dem  Fremden  waren 
es  keine  typischen  Erzeugnisse  des  Landes.  So  wäre 
eine  Fortsetzung  der  alten  Industrie  nur  möglich 
gewesen,  wenn  man  sich  auf  die  alten  Formen,  den 
der  Hand  des  Bauern  noch  heute  geläuflgen  Humpen 
und  Krug  beschränkt  und  mit  Darstellungen,  die  in 
verständlicher  Weise  zum  Volke  reden,  bemalt  hätte. 

Bewogen  und  genötigt  durch  die  vorhin  geschil- 
derten Umstände  folgt  die  Werkstätte  Schleiß  der 
modernen  Richtung  und  bietet  uns  darin  ungemein  viel 
Schönes  und  Beachtenswertes.  Besonders  tritt  dies 
in  den  plastischen  Werken  sowie  in  der  technischen  Gmundener  Salzträger,  mo- 
Behandlung  zu  Tage.  In  den  Entwürfen  und  der  Her-  Gerhardt 

. behufs  Ausführungin  Stein- 

stellung  der  Modelle  teilen  sich  die  Herren  Franz  gutinderWerkstätteSchieiß 


Stilisierter  Kieferndekor.  Entworfen  und  aus- 
geführt von  Franz  Schleiß  II 


Schleiß  jun.  und  Anton  Gerhardt, 
für  deren  Können  die  hier  abge- 
bildete Dogge  in  Fayence  und 
die  Jardiniere  mit  den  Hechten 
Zeugnis  ablegen.  Der  für  diese 
Arbeiten  verwendete  Scherben  ist 
ausgesprochenes  Steingut  und  er- 
folgt die  Herstellung  durch  freies 
Aufdrehen  oder  im  Gußverfahren, 
wenn  die  Ausführung  einer  größe- 
ren Anzahl  gleicher  Objekte  be- 
absichtigt ist.  Beim  Glasieren  er- 
zielt die  Werkstätte  glänzende 
Effekte  durch  Reduktionsfeuer. 

Wir  hoffen,  daß  die  Firma 
Schleiß  auf  solchen  Bahnen  fort- 
schreitet und  gestützt  auf  ihre 
Vorliebe  für  das  plastische  Mo- 
ment und  ihre  Kenntnisse  in 

Herstellung  brillanter  Glasuren  weitere  Arbeiten  dieser  Richtung  liefert. 
Unterstützt  wird  sie,  wie  schon  erwähnt,  durch  Herrn  Gerhardt,  der  bereits 
zahlreiche  recht  gute  Plastiken  geliefert  hat  und  auch  von  der  Königin  von 
Hannover  behufs  Modellierung  ihrer  Büste  herangezogen  wurde.  Sein  letztes 
Werk  ist  das  Modell  eines  Kufenträgers,  der  typischen  Figur  der  alten  Salz- 
stätte, die  merkwürdigerweise  noch  keinen  sichtbaren  Hinweis  auf  ihre  einst 
so  bedeutende  gewerbliche  Tätigkeit  besitzt.  Der  Künstler  denkt  sich  daher 
seine  Schöpfung  als  Brunnenfigur  auf  dem  Platze  vor  dem  Rathaus,  also  an 
jenem  Orte,  wo  die  Zillen  aus  Ebensee  landeten  und  die  Träger  das  Salz 
aus  dem  ganzen  Kammergut  entgegennahmen.  Erfreulich  ist  es  zu  hören, 
daß  der  Bürger- 
meister der  Stadt 
dieser  Idee  sym- 
pathisch gegen- 
übersteht und  so 
Gmunden  end- 
lich ein  Wahr- 
zeichen erhält, 
das  den  zahl- 
reichenFremden 
die  historische 
Bedeutung  der 
Salzstadt  in  zu- 
treffender ^V^eise 

Ruhende  Dogge.  Gmundener  Fayence,  modelliert  und  ausgeführt  von  Franz 

offenbart.  schieiß  ii 


438 


DIE  AUSSTELLUNG  VON  ALTEN  GOLD-  UND 
SILBERSCHMIEDEARBEITEN  IM  K.K.  ÖSTER- 
REICHISCHEN MUSEUM.  II.  AUSSER-ÖSTER- 
REICH  S®»  VON  EDUARD  LEISCHING-WIEN 

TWA  zwei  Dritteile  unserer  Ausstellungsobjekte 
waren  außerösterreichischer  Provenienz.  Aus  wel- 
chen Erwägungen  wir  sie  heranzogen,  wurde 
bereits  auseinandergesetzt.  Es  waren  durchwegs 
europäische  Arbeiten,  vom  Mittelalter  bis  zur 
ersten  Hälfte  des  XIX.  Jahrhunderts,  deutsche,  eng- 
lische, französische,  italienische,  niederländische, 
_ russische.  Schmuck  war  auch  in  dieser  Gruppe 
ausgeschlossen,  die  Ausstellung  beschränkte  sich, 
wie  bereits  bemerkt,  auf  Gefäße  und  Geräte  kirch- 
licher und  profaner  Art.  Auch  innerhalb  dieser  Gruppe  war  die  kirchliche 
Kunst  lediglich  durch  Typen  vertreten,  darunter  allerdings  durch  eine  Reihe 
auserlesener  Stücke. 

Den  größten  Umfang  in  dieser  Abteilung  nahm  wie  begreiflich  Deutsch- 
land ein  und  wir  sahen  hier  alle  berühmten  Kunststätten:  Augsburg,  Nürn- 
berg, Regensburg,  Straßburg,  Ulm,  Frankfurt,  Dresden,  Breslau,  Königsberg, 
zum  Teil  glänzend  vertreten. 

Von  einer  deutschen  Goldschmiedekunst  kann  man  seit  der  Völker- 
wanderung sprechen.  Die  alten  Schmiede,  welche  Waffen,  Gürtlerarbeit  und 
Geräte  und  Schmuck  in  Edelmetall  nebeneinander  schufen,  haben  von  den 
römischen  Meistern  gelernt,  die  am  Rhein  und  in  Oberdeutschland  rege 
Tätigkeit  entfaltet  hatten.  Es  waren  Hörige  der  Fürsten  und  Edlen,  für  deren 
Bedarf  allein  sie  arbeiteten,  Ministerialen  wie  alle  Handwerker  der  Zeit,  welche 
einen  organisierten  Gewerbebetrieb  in  dieser  Zeit  nicht  kannten,  während  in 
früherer  Zeit  die  Schmiederei  ein  Vorrecht  der  Freien  gewesen  war,  wie  ja 
schon  die  germanische  Sage  vom  Königssohn  Wieland  beweist.  Hans  Meyer 
in  seiner  sozialwissenschaftlichen  Studie  über  die  Straßburger  Goldschmiede- 
zunft und  andere  haben  darauf  verwiesen,  daß  die  nach  dem  Aufhören  des 
Wanderns  entstehenden  Volksrechte,  welche  die  Stellung  der  Handwerker 
überhaupt  hervorheben,  für  die  Goldschmiede  besondere  Wertschätzung 
bekunden.  Wird  in  der  Lex  salica  der  Goldschmied  noch  dem  Eisenschmied 
gleich  gestellt,  so  erhebt  alamannisches  und  westgotisches  Volksrecht  den 
Aurifex  in  der  Festsetzung  des  Wehrgeldes  um  das  Doppelte  über  den  Faber 
ferrarius  und  das  burgundische  macht  schon  einen  Unterschied  zwischen 
Silber-  und  Goldarbeiter  und  klassifiziert  den  Eisenschmied,  Silberschmied 
und  Goldschmied  im  Verhältnis  von  50  zu  100  und  150  sol.  Ihre  Mehrzahl 
gehört  lange  noch  zu  den  Hörigen,  aber  daneben  treten  doch  bald  auch  freie 
Männer,  auf  deren  Tätigkeit  wohl  die  größten  künstlerischen  und  technischen 
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Fortschritte  der  Zeit,  ruhen.  Noch  aus  rö- 
mischer Zeit  waren  große  Gold-  und  Silber- 
vorräte im  Land,  unter  Karl  dem  Großen 
war  viel  Beute  den  Avaren  abgenommen 
und  in  Spanien  gemacht  worden,  man  be- 
ginnt in  den  deutschen  Strömen,  Rhein  und 
Donau,  nach  Waschgold  zu  suchen  und  in 
Böhmen  werden  Goldminen  entdeckt  und 
betrieben.  Auf  den  königlichen  Domänen 
hat  laut  dem  Capitulare  de  villis  der  Amt- 
mann für  Vorhandensein  und  unaufhörliche 
Arbeit  geschulter  Edelmetallhandwerker  zu 
sorgen,  von  den  anderen  Arbeitern  werden 
sie  strenge  geschieden,  sie  wirken  in  ge- 
meinsamer Arbeit  auf  dem  Boden  einer 
festen  Tradition,  die  sich  immer  weiter  ent- 
wickelt. So  hoch  ist  die  Schätzung  der 
Kunst  gestellt,  daß  Fürsten  und  Edle  sich 
mit  Vorliebe  in  persönlicher  Übung  ihr  zu- 
wenden und  ebenso  auch  Kirchenfürsten 
nach  dem  Vorbild  des  heiligen  Eligius,  des 
Bischofs  von  Noyon  (geboren  588,  gestorben 
659)  der  aus  römischer,  altchristlicher  Fa- 
milie stammend,  zu  Limoges  die  Gold- 
schmiedekunst erlernte  und  der  Schutz- 
patron ihrer  Meister  wurde.  Und  in  den 
Klöstern,  vor  allem  denen  der  Benediktiner, 
finden  schon  zu  Beginn  des  IX.  Jahrhun- 
derts, so  in  St. Gallen,  neben  vielen  anderen 
Werkleuten  zahlreiche  geschickte  Gold- 
schmiede Schutz,  Arbeit  und  geistige  FÜh-  Ausstellung  alter  Goldschmiedearbeiten  im 
. , ..  . , k.k.  Österreichischen  Museum,  Becher,  Augs- 

rung.  Aus  ihrer  Mitte  geht  spater  ja  auch  bürg,  xv.  Jahrhundert  (Kat.  Nr.  193) 

jener  Theophilus  hervor,  dessen  Schedula 

diversarum  artium  einer  Beschreibung  aller  damaligen  Kunstgewerbe  und  zur 
Hälfte  der  Goldschmiedetechnik  allein  gewidmet  ist.  Unter  Otto  I.  werden  die 
sächsischen  Länder  Hauptsitz  unserer  Kunst.  Bischof  Bernward  von  Hildes- 
heim, selbst  Künstler,  übt  hier  und  weit  hinaus  ins  Reich  mächtigen  Einfluß. 
In  den  Werkstätten  der  Goldschmiede  erhebt  sich  der  romanische  Stil  in  der 
Kleinkunst  zu  höchster  Vollendung  und  von  hier  aus  gehen  die  stärksten 
Anregungen  für  alle  Gebiete  des  Schaffens  aus.  Der  Eintritt  vieler  Freien 
in  die  Reihe  der  Mitarbeiter  hängt  mit  der  Veränderung  zusammen,  welche 
sich  am  Ende  des  XI.  Jahrhunderts  in  der  Volkswirtschaft  vollzieht.  Es  be- 
ginnt die  Entwicklung  von  Handel  und  Marktverkehr  wie  für  jedwede  andere 
Produktion  im  Gewerbe,  so  auch  für  die  Goldschmiedekunst,  und  damit  steigt 
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der  Charakter  der  Arbeit  von  der 
Pflichtleistung  des  Knechtes  zur 
selbstbestimmten  Tat  des  freien 
Mannes,  der  das  Risiko  und  den 
Lohn  der  Arbeit  persönlich  trägt 
und  erntet.  Gleichzeitig  fast  tritt 
ein  Umschwung  in  der  Haltung 
der  Kirche  gegenüber  der  Kunst 
ein;  war  sie  bis  dahin  jedem 
Prunk  und  Glanz  der  Ausstattung 
des  Gotteshauses  abgekehrt,  so 
erweckt  der  von  den  Kreuzzügen 
ausstrahlende  roman- 
tische Zauber  und  die 
Belebung  des  Sinnes 
für  höhere  Kultur  den 

Ausstellung  alter  Goldschmiedearbeiten  im  k.  k.  Österr.  Mu-  A A 

seum,  Schale,  deutsch,  XV. Jahrhundert,  Ende  (Kat.Nr.477)  WUTlSCn  Unu  Q3.mit 

auch  das  Vermögen 

zu  reichem  Schmuck  der  Kirchen  mit  Geräten  aller  Art  in  Gold, 

Silber  und  edlen  Steinen.  Die  fortschreitende  Entwicklung  der 
alten  rheinischen  Bischofssitze  zu  größeren  städtischen  Gemein- 
wesen und  die  stauflsche  Städtepolitik  gedieh  dem  heimischen 
Kunstgewerbe  nach  jeder  Richtung  zum  Vorteil.  Hofrecht  und 
Gewerberecht  beginnen  sich  auseinanderzusetzen.  Die  Wichtig- 
keit, welche  der  steigende  Handelsverkehr  und  die  Erweiterung 
der  Volkswirtschaft  dem  Münzwesen  zukommen  ließ,  übte  ihre 
Wirkung  auch  auf  die  Goldschmiede,  die  in  vielen  Orten  wie 
Augsburg,  Basel  und  Wien  in  enger  Gemeinschaft  oder  doch  in 
näherer  Verbindung  mit  dem  Münz  wesen  standen.  Nur  allmählich 
und  vielfach  erst  nach  langen  Kämpfen  löst  sich,  wie  Hans  Meyer 
und  andere  nachgewiesen  haben,  das  Goldschmiedegewerbe 
aus  den  Fesseln  der  bischöflichen  oder  landesherrlichen 
Gewalt  und  geht  über  zu  einer  auf  sich  selbst  gestellten 
zünftlerischen  Organisation,  wie  sie  die  anderen  Gewerbe 
sich  zumeist  schon  errungen  hatten.  Das  geschieht  an  vielen 
Orten  bereits  im  XIII.  Jahrhundert;  dahin  gehören,  wie  wir 
sahen,  Wien,  vor  ihm  schon  Braunschweig,  Cöln,  Augsburg, 
nach  ihm  Breslau  und  Erfurt,  im  XIV.  Jahrhundert  Magde- 
burg und  Straßburg. 

Im  Mittelpunkt  unseres  Interesses  steht  Augsburg, 
dessen  Goldschmiede  zu  allen  Zeiten  den  größten  Ruhm 
geerntet  und  der  Stadt  zugeführt  haben.  Bereits  1276,  zur 
Zeit  der  Aufstellung  des  Stadtbuchs,  war  Augsburg,  wie 
Dr.  August  Weiß  in  seinem  höchst  lesenswerten  Buch 


Ausstellung  alter 
Goldschmiedearbeiten 
im  k.  k.  Öster- 
reichischen Museum, 
Löffel,  Breslau,  XVI. 
Jahrh.  (Kat.  Nr.  654) 
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„Das  Handwerk  der  Goldschmiede  in  Augsburg 
bis  zum  Jahre  i68i“  dargelegt  hat,  der  Sitz  eines 
reich  entwickelten  Gewerbes.  Auch  Goldschmiede 
werden  um  diese  Zeit  schon  genannt.  Ob  die 
Augsburger  Gewerbe  damals  schon  zünftisch 
organisiert  waren,  läßt  sich  nicht  erweisen,  an- 
nehmen aber  dürfen  wir,  daß  daselbst  bereits  im 
XII.  Jahrhundert  eine  Art  von  Handwerkerver- 
bindungen bestanden  haben  mag;  frühzeitig  wird 
hier  das  Recht  zur  Ausübung  eines  Gewerbes 
als  Vertrauensamt  betrachtet  und  als  solches 
verliehen.  Die  Entwicklung  Augsburgs  als  her- 
vorragender Handelsplatz 
Deutschlands,  wohin  Händler 
und  Produzenten  aus  den  ver- 
schiedensten Teilen  Europas 
strömten,  hat  wohl  auch  schon 
im  XIII.  Jahrhundert  den 
Kampf  der  heimischen  Ge- 
werbe gegen  die  ,, Gäste“  und 
das  Bedürfnis  nach  Schutz - 
bestimmungen  rege  gemacht. 

Bischof,  Burggraf  und  Stadt- 
regiment suchen  und  ge- 
währen diesen  Schutz  der 
heimischen  Arbeit,  In  Verbin- 
dung mit  einem  Schutze  des  Publikums  gegen  Übergriffe 
und  Übervorteilungen  seitens  der  Gewerbetreibenden 
geht  sehr  bald  schon  die  Regelung  des  Gesellen-  und 
Lehrlingswesens.  Kein  Zweifel,  daß  die  Goldschmiede 
innerhalb  der  Gesamtheit  der  Augsburger  Handwerker 
von  jeher  eine  Ausnahmestellung  einnahmen,  dies  geht 
aus  dem  Artikel  VIII  des  erwähnten  Stadtbuches  hervor 
und  beweist  die  verständnisvolle  Schätzung,  welche  Regi- 
ment und  Bürgerschaft  dieser  Kunstübung  von  ihren 
Anfängen  an  entgegenbrachten. 

Um  diese  Zeit,  in  der  zweiten  Hälfte  des  XIII.  Jahr- 
hunderts, waren  die  Augsburger  Goldschmiede  bischöf- 
liche Ministerialen,  sogenannte  ,, Hausgenossen“  des  Bi- 
schofs mit  eigenen  Rechten  und  Pflichten.  Wohl  werden 
Goidt“hm;rf“äA.h'.'„  i,„  sie  bald  darauf  freie  Bürger,  aber  sie  bleiben  mit  der 
k.  k.  Österreichischen  Münze  eng  Verbunden  und  werden  noch  bis  1521,  als  die 
Museum,  Knstaiipokai  gtadt  in  den  Besitz  des  vollen  Münzrechts  trat,  vom 
deutsch,  1566  (K.Nr.502)  Bischof  mit  der  ,, Hausgenossenschaft“  belehnt.  Bis  zur 


Ausstellung  alter  Goldschmiede- 
arbeiten im  k.  k.  Österreichischen 
Museum,  Becher,  Patengabe,  von 
Elias  Lencker,  Nürnberg,  XVI.  Jahr- 
hundert, Ende  (Kat.  Nr.  406) 
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Mitte  des  XV.  Jahrhunderts 
gab  es  gleichzeitig  kaum 
mehr  als  zwölf  Hausgenos- 
sen, die  sich  schon  um  1347 
enger  zusammenschlossen, 
allerdings  aber  in  freier  Or- 
ganisation, nicht  in  starrem 
Zunftzwang  wie  die  andern; 
sie  nehmen  eine  gesonderte 
und  oft  vermittelnde  Stellung 
ein  zwischen  Bürgerschaft,  Ge- 
schlechtern und  Geistlichkeit. 
Die  Oberaufsicht  über  ihre  Be- 
ziehungen zur  Münze  führt  der 
Münzmeister,  dem  bereits  im 
XIV.  Jahrhundert  zwei  Geschau- 
meister  zur  Seite  standen;  es  hat 
also  schon  zu  dieser  Zeit  eine 
amtliche  Beschau  der  Gold- 
schmiedearbeiten stattgefunden, 
wenngleich  sie  damals  noch  nicht 
durchgängig  gezeichnet  wurden. 
Etwa  achtzig  Jahre  vor  dem 
Übergang  des  Münzrechts  von 
dem  Bischof  an  die  Stadt,  im 
Jahre  1445,  ging  auch  die  Er- 
nennung der  Geschaumeister  an 
den  Rat  über  und  es  erfolgt  eine 
Regelung  der  Geschau : Die  Gold- 
schmiede wurden  verhalten,  ihr  Werk- 
silber den  Geschaumeistern  vorzuweisen 
und  es  mit  ihrem  Zeichen  zu  versehen, 
wenn  es  für  vollwertig  erkannt  war ; der 
Münzmeister  dagegen  hatte  als  Amts- 
bestätigung das  Stadtzeichen  darauf  zu 
drücken.  Sehr  bald  wird  auch  ein  Hand- 

Ausstellung  alter  Goldschmiedearbeiten  im  k.  k.  Werksbrief  erlaSSen  Und  aUS  den  Gold- 
Österreichischen  Museum,  Herbersteinsche  Tauf-  i • j i t i.  i 

kanne,  Augsburg,  XVI.  jahrh.,  Ende  (Kat.  Nr.  36)  schmiedeakten  vom  Jahre  1552  ent- 
nehmen wir  unter  anderem,  daß  hier 
wie  anderwärts  (es  wird  gesagt  seit  100  Jahren),  unehelich  Geborene  aus- 
drücklich von  der  Handwerksübung  ausgeschlossen  waren.  Und  auch  sonst 
hören  wir  von  fortschreitender  Festsetzung  organisatorischer  Anordnungen, 
nicht  minder  von  Kämpfen  und  Händeln,  wie  sie  in  jener  Zeit  auf  der  Tages- 
ordnung standen.  Das  Ende  des  XV.  Jahrhunderts  ist  für  die  Geschichte  des 
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Ausstellung  alter  Goldschmiedearbeiten  im  k.  k.  Österreichischen  Museum,  Herbersteinsches  Taufbecken,  Augs- 
burg, XVI.  Jahrhundert,  Ende  (Kat.  Nr.  36) 


Augsburger  Gewerbes  überhaupt,  und  vor  allem  für  die  Goldschmiedekunst 
von  entscheidender  Bedeutung.  Alle  Verhältnisse  und  Auffassungen  emp- 
fangen neuen  Inhalt  und  neue  Richtung,  eben  um  diese  Zeit  erhebt  sich 
Augsburg  zu  einem  der  wichtigsten  Emporien  des  Welthandels,  das  Ver- 
mögen der  Stadt  und  vieler  einzelner  seiner  Bürger  steigert  sich  in  ungeahntem 
Maß.  Gab  es  daselbst,  wie  Buff  (,, Augsburg  in  der  Renaissancezeit“)  mitteilt, 
im  Jahre  1474  rund  5000  Steuerpflichtige,  so  waren  30  Jahre  später  deren 
mehr  als  10.000.  Hartung  hat  in  seiner  Abhandlung  über  die  Augsburger 
Vermögenssteuer  und  die  Entwicklung  der  Besitzverhältnisse  im  XVI.  Jahr- 
hundert (Jahrbuch  für  Gesetzgebung,  Verwaltung  und  Volkswesen  von 
Schmoller  19,  3),  sehr  interessante  Einblicke  in  die  wirtschaftliche  Hebung 
Augsburgs  in  dieser  Zeit  eröffnet.  Daß  der  wachsende  Reichtum  im 
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Zusammenhang  mit  der  fortschreitenden  huma- 
nistischen Geistesbildung  vor  allem  unserer 
Kunst  zu  gute  kommen  mußte,  liegt  in  der 
Natur  der  Sache.  Und  hiemit  steht  im  Zu- 
sammenhang, daß  gerade  zu  Anfang  des  XVI. 
Jahrhunderts  auch  die  traditionellen  Gebräuche 
und  Satzungen  der  Augsburger  Goldschmiede 
einer  durchgreifenden  Reform  unterzogen  wur- 
den. Die  Vorschriften  über  Lehrzeit  und  Gesellen- 
wesen werden  zeitgemäß  revidiert,  die  Stellung 
der  Meister  im  Rahmen  der  Organisation  und 
ihre  Beziehung  zum  Gemeinwesen  auf  neue 
Grundlagen  gestellt.  Die  Kunstübung  wird  durch 
die  Festsetzung  von  Meisterstücken  gehoben, 
welche  in  einem  goldenen  Ring,  einem  geschnit- 
tenen Siegel  mit  Schild,  Helm  und  Helmdecke 
und  in  einem  Trinkgeschirr  bestanden.  Zu  welch 
hoher  Vollendung  der  Siegelschnitt  in  jenen  alten 
Zeiten  an  allen  Orten  gedieh,  wo  tüchtige  Gold- 
schmiede vorhanden  waren,  hat  uns  die  treff- 
liche Siegelsammlung  Dr.  Figdors,  die  wir  auf 
unserer  Ausstellung  sahen,  bewiesen.  Es  waren 
zumeist  österreichische  Arbeiten,  die  aber  einen 
Schluß  auf  die  Augsburger  Kunst  gestatteten. 
Eine  große  Rolle  spielen  unter  den  damals  er- 
lassenen Bestimmungen  jene,  welche  sich  auf 
den  Schutz  des  Publikums  gegen  Übervorteilun- 
gen beziehen;  darin  vor  allem  äußert  sich  ja 
auch  das  Selbstbewußtsein  der  aufrechten  Mei- 
ster und  ihr  Bestreben,  ihren  Ruf  ungeschmälert 
zu  erhalten.  So  wird  der  Gold-  und  Silbergehalt 
genau  festgesetzt,  falsche  Ware  in  Edelmetall 
wie  die  Verwendung  von  Halbedelsteinen  oder 
Glasflüssen  statt  echter  Steine  strengstens  ver- 
boten, der  Verkauf  oder  Ankauf  gestohlener 
Waren  bei  strengen  Strafen  untersagt  und  immer 
wieder  aufs  neue  darauf  Bedacht  genommen,  un- 
berechtigte Konkurrenz  von  Unbefugten,  Händ- 
lern oder  Störern  rücksichtslos  hintanzuhalten. 
Die  Leitung  aller  Angelegenheiten  der  Organi- 
sation ruhte  bei  den  Geschaumeistern  und  es  ist  eine  Eigentümlichkeit  der 
Augsburger  Goldschmiede,  deren  Vereinigung  nicht  wie  anderwärts  den 
Charakter  einer  Zunft  im  strengen  Sinn  des  Wortes  hatte,  mit  kommunal- 
politischen Rechten  und  Ambitionen,  daß  sie  frei  von  anderen  Bestrebungen 


Ausstellung  alter  Goldschmiedearbeiten 
im  k.  k.  Österreichischen  Museum, 
Schützenpokal,  Regensburg  1586,  von 
H.  S.  (Hans  Strobe  oder  Hans  Schmaller, 
Kat.  Nr.  455) 
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sich  ausschließlich  ihren  künstlerischen  Auf- 
gaben widmen  konnten.  Um  1529  zählte  Augs- 
burg 56  Meister,  1571  deren  90,  1594  an  200. 
Und  selbst  in  den  kriegerischen  Jahren  des  XVI. 
und  XVII.  Jahrhunderts,  in  welchen  so  viele 
hervorragende  Augsburger  Häuser  zusammen- 


brachen  (von  1580  bis  1639  fallierten  53  Firmen, 
darunter  die  Welser  und  Fugger),  erlitt  die  Zahl 
der  Goldschmiede  keine  Verminderung.  Kirche 
und  Bürgerhaus  wetteiferten  in  jenen  Tagen  im 
Verbrauch  von  Geräten  aller  Art  und  Schmuck 
aus  Edelmetall.  Man  macht  sich  heute  doch 
kaum  mehr  eine  rechte  Vorstellung  von  der  Fülle 

und  dem  Reichtum  der  damals  geschaffenen 
Leistungen.  Schon  in  der  gotischen  Periode 
waren  die  Augsburger  Goldschmiede  von 
Kirchenvorstehungen  und  Donatoren  mit  reichen 
Aufträgen  versehen,  in  der  Epoche  der  Renais- 

sance und  Barocke  steigern  sich  die  Aufträge 
ins  Ungemessene.  Wenn  wir  hören,  daß  im 
Jahre  1610  Hans  Jakob  Bayer  für  Eichstädt  eine 
Monstranz  in  Arbeit  erhielt,  für  welche  Dukaten- 
gold im  Werte  von  14.080  Gulden,  1400  Perlen, 
350  Diamanten,  250  Rubine  verwendet  wurden, 
und  der  Meister  für  dieses  Werk,  welches  auf 
150.000  Gulden  geschätzt  worden  ist,  3000  Gulden 
an  Macherlohn  erhielt,  so  beweist  dieses  eine 

Beispiel  für  viele  den  großen  Reichtum,  die 
Opferwilligkeit  und  das  Können  jener  Zeit.  Nicht 
minder  aber  war  das  Profangerät  ein  Gegen- 
stand unausgesetzter  Übung  und  ein  wichtiger 
Handelsartikel  der  Stadt.  Die  reichen  Familien 
überboten  sich  in  der  Beschaffung  des  kostbar- 
sten Geräts.  Weiß  teilt  unter  anderem  aus  den 
Schriften  des  historischen  Vereins  für  Schwaben 

mit,  daß  man  1478  bei  der  Gefangennahme  des 
Bürgermeisters  Schwarz  40  gedeckte  und  ver- 
goldete Geschirre  und  300  silberne  Becher  bei 
ihm  vorgefunden  hat.  Kannen,  Krüge,  Schalen, 
Platten,  Bestecke,  Salzfässer  und  ganze  Service 

Ausstellung  alter  Goldschmiedearbeiten 
im  k.  k.  Österreichischen  Museum, 
Deckelpokal  von  H.  K.,  Augsburg,  XVI. 
Jahrhundert,  zweite  Hälfte  (K.  Nr,  202) 

der  verschiedensten  Form  und  Größe  wurden  jahraus  jahrein  in  den  Augs- 
burger Werkstätten  wie  für  die  reichen  Bürgerhäuser  der  Stadt,  so  für  den 
schwunghaft  betriebenen  Außenhandel  hergestellt.  Und  mehr  noch  als  die 
auf  uns  gekommenen  Kunstwerke  und  die  erhaltenen  schriftlichen  Zeugnisse 
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legen  die  Luxusverordnungen  der  Zeit  Zeugnis  ab 
von  der  beispiellosen  Fülle  des  in  Augsburg  ge- 
schaffenen Kunstgutes;  diese  Verordnungen,  welche 
sich  auf  das  tägliche  Leben,  auf  Tracht,  Schmuck 
des  Hauses,  Aussteuer  und  Hochzeitsgeschenke, 
wie  auch  auf  Leichenfeierlichkeiten  bezogen,  waren 
nicht  nur  gegen  leichtfertige  Schuldenmacher,  son- 
dern auch  gegen  die  durch  den  allgemeinen  Luxus 
hervorgerufene  Verwischung  der  Standesunterschiede 
gerichtet.  Aber  noch  mehr  fast  als  durch  die  Kirche 
und  das  Bürgerhaus  wurde  die  Goldschmiedekunst 
durch  die  alte  Gepflogenheit  gefördert,  durch  ihre 
Werke  Festlichkeiten  zu  verherrlichen  und  der  Ver- 
ehrung für  ausgezeichnete  Personen  Ausdruck  zu 
geben.  Bischöfe,  Kaiser  und  Könige  und  viele  andere 
hervorragende  Gäste  der  Stadt  erhielten  bei  beson- 
deren Tagungen  und  Anlässen  die  prunkvollsten  Ge- 
schenke. Stetten  (,, Kunst-,  Gewerbe-  und  Handwerks- 
geschichte der  Reichsstadt  Augsburg“)  und  Weiß 
a.  a.  O.  geben  genaue  Verzeichnisse  der  von  1405 
bis  i68g  gemachten  Ehrengeschenke  an  goldenen 
und  silbernen  Geräten.  Unter  den  Beschenkten  be- 
finden sich : Kaiser  Sigmund,  ,,Maximilianus  von 
Österreich“  (zu  wiederholten  Malen),  König  Ferdinand 
(1547),  Maximilian  II.,  Leopold,  Josef  I.  Unter  den 
Festlichkeiten  waren  es  vor  allem  die  Schützenfeste, 
welche  Ursache  immer  neuer  künstlerischer  Hervor- 
bringungen waren.  1470  fand  ein  Stachelschießen 
statt,  welches  466  Teilnehmer,  1476  ein  gleiches, 
welches  417  Teilnehmer  fand;  wir  finden  in  der  Ab- 
handlung von  Radlkofer  über  die  Augsburger  Schützen- 
feste eingehende  Mitteilungen  der  bei  diesen  Festen 
dargebotenen  Beste  und  über  die  Künstler,  welche 
sie  hervorgerufen  hatten.  Nicht  minder  groß  war  die 
Arbeitsleistung  von  Augsburger  Meistern  für  die 
Höfe,  vor  allem  für  den  kaiserlichen  und  den  baye- 
rischen. — 1547  erhielt  Hans  Haller  (Weiß  nennt 
am  angeführten  Orte,  Seite  316,  im  ,, Verzeichnis  der  Augsburger  Gold- 
schmiedemeister 1347  bis  1678“  nach  den  Goldschmiedetafeln  im  Maximilians- 
Museum  und  nach  dem  in  der  Augsburger  Stadtbibliothek  befindlichen  Ver- 
zeichnis einen  H.  Hiller  und  einen  L,  Haller)  nach  Schlagers  Materialien  zur 
Österreichischen  Kunstgeschichte  ,,in  Abschlag  einer  jährlichen  Provision, 
so  ihme  die  Römische  Khunigliche  Majestet  (Ferdinand  I.)  von  wegen  seiner 
vleissigen  Arbait,  die  Er  Seiner  Majestät,  derselben  Römischen  khuniglichen 


Ausstellung  alter  Goldschmiede- 
arbeiten im  k.  k.  Österreichischen 
Museum,  Willkommpokal  von 
Hans  Hocke,  Breslau  1577 
(Kat.  Nr.  350) 
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Cron,  Zepter  und  Apfel  gethann, 

58  fl.“  1568  verfertigt,  nach  Schlager, 

Martin  Marquart  dem  Kaiser  Maxi- 
milian II.  einen  getriebenen  Harnisch 
um  700  fl.  (bei  Weiß  kommt  erst  im 
Jahre  1622  ein  Jörg  Marquart  vor). 

1580  liefert  Leon- 
hard Jechlin  (bei 
Weiß:  Jöchlin)  für 
das  kaiserliche  Haus 
eine  „türkische  Ver- 
ehrung“, bestehend 
aus  türkischen  Kan- 
nen, Pokalen  und 
Schüsseln,  iiöiwird 
anläßlich  eines  grö- 
ßeren Auftrags  für 
das  kaiserliche  Haus 
dem  Silberhändler 
Philipp  Holbein  aus- 
nahmsweise die  Ver- 
wendung von  mehr  als  der  üblichen 
Zahl  Gesellen  gestattet;  worin  die 
Arbeit  bestand,  ist  den  Augsburger 
Goldschmiedeakten  nicht  zu  ent- 
nehmen. 1618  ließ  Kaiser  Mathias 
durch  den  Goldschmied  Paulus 

Paumann  eine  „fürnehme“  Arbeit  Ausstellung  alter  Goldschmiedearbeiten  im  k.  k.  Öster- 
reichischen Museum,  Deckelkanne,  Ulm,  XVI.  Jahrhundert, 

ausführen,  für  welche  der  Ebenist  Mitte  (Kat.  Nr.  463) 

Hertel  einen  Kasten  anzufertigen 

hatte.  1636  erhält,  nach  Schlager,  Theodor  Menth,  Goldschmied  zu  Augsburg, 
für  einen  dem  Kaiser  Ferdinand  II.  gelieferten  ,, Kasten  von  Helfenbein  mit 
allerhand  Edelgestain  versetzt“  2400  fl.;  Weiß  nennt  1634  und  1664  einen 
Christoph  Mendt.  1637  war  Hieronymus  Siebenbürger  mit  der  Ausführung 
eines  Kelches  für  den  Kaiser  betraut.  1640  werden,  nach  Schlager,  dem  Georg 
Lotter, ,, Goldschmied  und  Stuckhmacher  von  Augsburg,  wegen  aines  für  Ihro 
kaiserliche  Majestet  erkhaufften  Stuckhs  (?)“  1000  fl.  ausbezahlt;  Rosenberg 
nennt  einen  Bartolme  Lotter,  gestorben  1606,  Füßli  II.  einen  Abraham  und 
Johann  Lotter,  Weiß  einen  Matthias  Lotter,  Meister  1607,  und  zwei  Abraham 
Lotter,  Meister  1612  und  1626,  einen  andern  Matthias  Lotter,  Meister  1635, 
einen  Jörg  Lotter,  Meister  1661  oder  1662.  1650  befahl  Kaiser  Ferdinand  III., 
daß  die  Augsburger  Meisterschaft  den  Hofsilberhändler  Martin  Seuter  bei  der 
Ausführung  eines  großen,  für  den  türkischen  Hof  bestimmten  Geschenkes 
unterstütze  und  auch  in  den  Jahren  1665  und  1698  werden  die  Meister  Peter 
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Winter,  Franz  Schönfeld  und  Hans  Jakob  Baur 
mit  der  Ausführung  kaiserlicher  Präsente  für  die 
Pforte  betraut.  Wir  wissen  auch  von  größeren 
Aufträgen  an  Augsburger  Goldschmiede,  welche 
in  der  Zeit  zwischen  1605  und  1649  von  ihnen  in 
Gemeinschaft  mit  den  Kesselschmieden  auf  Ver- 
anlassung des  kaiserlichen  Hofes  ausgeführt  wur- 
den. Die  Liste  dieser  Meister  hat  Weiß  aus  den 
im  Augsburger  Stadtarchiv  erliegenden  Gold- 
schmiedeakten veröffentlicht. 

Ein  Hauptabnehmer  von  Augsburger  Arbeiten 
war  der  bayerische  Hof,  der  in  fortwährenden  Be- 
ziehungen zur  Stadt  stand.  Wohl  sind  die  Hofzahl- 
amtsrechnungen erst  vom  Jahre  1554  an  erhalten, 
aber  die  ständigen  Aufträge  reichen  zweifellos  viel 
weiter  zurück.  So  weit  geht  der  Einfluß  dieses 
Hofes,  daß  er  ohne  ernsten  Widerspruch  Arbeiten 
auch  an  solche  ihm  vertrauenswürdige  Künstler 
übertragen  konnte,  welche  wie  Georg  Bernhart 
nicht  im  Besitz  des  Meisterrechts  waren.  Ebenso 
wissen  wir  von  großen  Aufträgen,  welche  im 
XVI.  Jahrhundert  von  Peter  Thenn,  für  den  däni- 
schen, von  Konrad  Stierlin  für  den  badischen  Hof 
ausgeführt  wurden,  wie  von  einem  Altar,  den  der 
Meister  Bayr  1628  für  den  König  von  Polen 
verfertigt  hat.  Und  bekannt  ist  eines  der  glänzend- 
sten Werke,  der  im  Berliner  Kunstgewerbemuseum  befindliche,  aus  der  Zu- 
sammenarbeit von  Ebenisten  und  Goldschmieden  hervorgegangene  pommer- 
sche  Kunstschrank  und  der  Tisch,  welchen  die  Stadt  Augsburg  1632  um  den 
Betrag  von  9750  Gulden  von  dem  Patrizier  Hainhofer  erwarb,  um  ihn  an 
Gustav  Adolf  zu  verschenken.  So  ist  es  begreiflich,  daß  viele  Kunststädte  des 
Reiches,  ihre  Ratsgremien  oder  Goldschmiedegenossenschaften  sich  in  strit- 
tigen Fällen  oder  bei  der  Ausgestaltung  ihrer  Satzungen  an  Augsburg  wand- 
ten, so  Nürnberg,  Ulm,  München,  Frankfurt,  Wien  zu  wiederholten  Malen 
im  XVI.  Jahrhundert. 

Die  politischen  Wirren,  in  welche  Augsburg  durch  den  Schmalkaldischen 
Bund  gestürzt  wurde,  übten  wie  auf  die  gesamten  Verhältnisse  der  Stadt 
so  vor  allem  auch  auf  die  Gewerbeorganisation  nachhaltigen  Einfluß.  Es 
gelang  den  Geschlechtern,  welche  in  steter  Fehde  mit  den  Bürgern  lagen 
und  mit  welchen  sie  auch  in  scharfem  Glaubensgegensatz  standen,  die  Schuld 
der  Teilnahme  am  Bunde  auf  die  Zünfte  zu  wälzen.  1548  wurde  das  Stadt- 
regiment verändert,  die  Bürgerschaft  daraus  fast  gänzlich  verdrängt.  Hatten 
früher  die  Meister  ihre  Handwerksordnung  selbst  aufgestellt,  so  wurden  nun- 
mehr diese  Vorrechte  aufgehoben,  auch  die  Goldschmiede  werden  davon 


Ausstellung  alter  Goldschmiede- 
arbeiten im  k.  k.  Österreichischen 
Museum,  Salzbehälter  von  Joachim 
Hiller,  Breslau  um  1590  (K.  Nr.  353) 
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betroffen  und  1541  wird  vom  Rat  der  Stadt  eine  neue  Goldschmiedeordnung 
erlassen.  Wählten  sich  früher  die  Meister  ihre  Leitung  selbst,  so  wurde  sie 
nunmehr  vom  Rat  an  zwei  Vorgeher  und  zwei  Geschaumeister  übertragen. 
Schwere  Kämpfe  spielten  sich  in  den  folgenden  Jahren  ab  und  die  Fortent- 
wicklung des  Handwerks  wurde  vielfach  gehemmt.  Damit  im  Zusammen- 
hang steht,  daß  der  Kampf  gegen  unberechtigte  Konkurrenz  mit  großer 
Heftigkeit  geführt  wurde.  Wir  lernen  Meister  kennen,  welche  ihre  Kunst 
regelrecht  erlernt,  aber  eben  nur  den  Augsburger  Vorschriften  nicht  genügt 
hatten  und  die  sich  eine  Stellung  in  der  Stadt  erkämpfen  wollten;  eine  uns 
heute  kaum  begreifliche  Engherzigkeit  waltete  hier  vor.  Ein  solcher  Fall 
betraf  den  ausgezeichneten  Künstler  Christoph  Weyditz,  der  1530  zu  den 
Meisterstücken  nicht  zugelassen  wurde,  da  er  nicht  lange  genug  Geselle 
war  und  auch  mit  Hülfe  eines  kaiserlichen  Freibriefs  sein  Recht  durch 


lange  Jahre  nicht  erstreiten  konnte. 
Erst  1538  durfte  er  mit  Gesellen  arbei- 
ten, aber  diesen  und  seinen  Lehrjungen 
wurde  ihre  Dienstzeit  nicht  gerechnet 
und  ihm  selbst  die  Aufnahme  in  die 
Zunft  beharrlich  verweigert.  Nicht 
anders  wurde  mit  dem  aus  den  Nieder- 
landen stammenden  Andreas  Attem- 
stetter  verfahren,  welchem  schon  in 
München,  da  er  für  den  Hof  zu  arbeiten 
hatte,  große  Schwierigkeiten  gemacht 
wurden;  als  er  sich  1580  in  Augsburg 
niederlassen  wollte,  wurde  ihm  die 
Ausübung  des  Handwerks  verwehrt, 
erst  1582  durfte  er  arbeiten,  aber  ohne 
Gesellen  und  Lehrlinge.  Sein  Name 
wurde  in  die  Goldschmiedtafel  nicht 
eingetragen,  sein  Werk  nicht  beschaut 
und  gezeichnet,  wir  können  daher, 
obwohl  er  einer  der  berühmtesten  und 
fruchtbarsten  Meister  seiner  Zeit  war, 
Arbeiten  seiner  Hand  nicht  nach- 
weisen.  Dem  Hans  Defos,  welcher  bei 
Attemstetter  in  die  Lehre  gegangen 
war,  wurde  gleichfalls  der  Eintritt  in 
die  Zunft  verweigert  und  er  durfte 
nur  für  den  kaiserlichen  Hof  arbeiten, 
aber  ebenfalls  ohne  Gesellen  und  Jun- 
gen, Nur  mit  Mühe  gelang  es  dem  Bild- 
hauer Franz  Aspruck,  für  den  Erzher- 
zog Matthias  einen  Erzengel  Michael 


Ausstellung  alter  Goldschmiedearbeiten  im  k.  k. 

Österreichischen  Museum,  Deckelkanne, 
niederländisch?,  XVI.  Jahrhundert  (Kat.  Nr.  788) 
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in  Silber  arbeiten  zu  dürfen, 
obwohl  er  nicht  die  regel- 
rechte Bahn  der  Gold- 
schmiede durchlaufen  hatte. 

Ebenso  wurde 
dem  Hans  Rap- 
pold, welcher 
in  Nürnberg 
das  Meister- 
recht erworben 
hatte,  lediglich 
gestattet,  für 
den  Erzherzog 
Leopold  zu  ar- 
beiten.Wieder- 
holt  wird  ge- 
stritten um  das 
Recht  des  Kaisers,  die  Frei- 
heit zur  Handwerksübung 
zu  erteilen;  viele  glaubten 
dort  arbeiten  zu  dürfen,  wo 
eben  der  Kaiser  Hof  hielt. 
Bestanden  die  zünftigen 
Meister  auf  der  Beobach- 
tung ihrer  Rechte,  so  fanden  sich  immer  andere,  welche  diese  außer  Kraft 
setzen  wollten.  Zu  diesen  gehörten  Matthias  Waldtbaum  (Waldbaum), 
Schutzmeister,  Böhaim,  Sittmann  und  viele  andere.  1555  wurde  die  Ordnung 
neuerlich  abgeändert,  unter  den  neuen  Bestimmungen  war  eine  der  wich- 
tigsten, daß  der  Geselle,  der  das  Meisterrecht  erwerben  wollte,  zehn  Jahre 
beim  Handwerk  gewesen  sein  mußte.  Meistersöhne  und  Tochtermänner 
genossen  nach  wie  vor  außer  der  Befreiung  von  den  Meistergebühren  keinerlei 
Vorzug.  Immer  wieder  wird  das  Verhältnis  der  Lehrjungen  und  Gesellen 
neu  geregelt,  die  Erziehung  der  Lehrjungen  ganz  besonders  verbessert  und 
alles  getan,  um  die  Kunst  wirtschaftlich  und  künstlerisch  fest  in  der  Tradition 
zu  erhalten.  Wesentlich  trug  hiezu  auch  bei,  daß  die  Augsburger  Gesellen 
besonders  jene,  welche  noch  jahrelang  auf  die  Zulassung  zur  Meisterprüfung 
warten  mußten,  auf  die  Wanderschaft  gingen,  neue  Eindrücke  empfingen 
und  dann  zur  Erweiterung  des  zünftlerischen  Gesichtskreises  beitrugen.  Wie 
eingehend  die  Abgrenzung  der  Gewerbe  untereinander  und  die  Eifersucht 
der  Meister,  keinen  Fremden  in  ihr  Arbeitsgebiet  eindringen  zu  lassen,  ging, 
zeigen  die  wiederholten  Auseinandersetzungen  speziell  der  Goldschmiede  mit 
den  Malern,  Schmieden,  Uhrmachern,  Gürtlern,  Säcklern,  Krämern  und 
Händlern.  Und  wir  sind  andrerseits  auch  wieder  darüber  belehrt,  wie  die 
öffentlichen  Interessen  gegenüber  der  Zunft  gewahrt  wurden.  Daß  der 


Ausstellung  alter  Goldschmiedearbeiten  im  k.  k.  Österr.  Museum, 
Deckelkanne  von  Augustin  Heyne,  Breslau  um  1599  (Kat.  Nr.  354) 
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Ausstellung  alter  Goldschmiedearbeiten  im  k.  k. 
Österreichischen  Museum,  Deckelpokal  von  M.  H., 
Regensburg  um  1600  (Kat.  Nr.  457) 


Ausstellung  alter  Goldschmiedearbeiten  im  k.  k.  Öster- 
reichischen Museum,  Deckelpokal  von  Jakob  Schuh- 
macher, Augsburg,  XVII.  Jahrh.,  Anfang  (Kat.  Nr.  270) 


Dreißigjährige  Krieg  vor  allem  auch  auf  die  Augsburger  Goldschmiedekunst 
starken  Einfluß  nahm,  ist  begreiflich,  aber  nicht  nur  diese  kriegerischen  Ereig- 
nisse und  die  religiösen  Kämpfe  der  Zeit,  sondern  auch  die  Vorgänge  in 
Spanien,  in  den  Niederlanden  und  Frankreich  erschütterten  wie  überhaupt 
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Welthandel  und  Finanzkraft, 
so  vornehmlich  die  Absatzver- 
hältnisse der  deutschen,  speziell 
der  Augsburger  Goldschmiede- 
kunst. Gleichwohl  aber  stand 
im  Verlauf  des  XVII.  und  im 
XVIII.  Jahrhundert  Augsburg 
noch  immer  an  der  Spitze  dieser 
Kunstübung  in  den  deutschen 
Landen.  Sehen  wir  nun,  was 
Augsburg  uns  auf  unserer  Aus- 
stellung zu  sagen  hatte. 

Die  reiche  mittelalterliche 
Produktion  Augsburgs,  welche 
allerdings  im  Laufe  der  Zeiten  durch 
Einschmelzung  schwere  Einbußen  er- 
litten hat  und  in  ihrem  übriggeblie- 
benen Teil,  wohl  zumeist  kirchliche 
Geräte,  keinen  Weg  in  die  österrei- 
chischen Sammlungen  fand,  war  nur 
durch  ein  einziges  Stück,  einen  koni- 
schen auf  Kugelfüßen  ruhenden  Becher 

Ausstellung  alter  Goldschmiedearbeiten  im  k.k.Österr.  'i.  j -li.  i_  -n  i 

Museum,  Krügel,  deutsch  um  1600  (Kat.  Nr.  520)  mit  durchbrochenem  Rankenwerk, 

Drachen  und  menschlichen  Figuren, 
XV.  Jahrhundert  (Besitzer  Graf  Hans  Wilczek)  repräsentiert.  Dafür  sahen  wir 
aber  die  ganze  Entwicklung  der  Augsburger  Goldschmiedekunst  vom  XVI. 
bis  zum  Ausgang  des  XVIII.  Jahrhunderts,  ja  bis  in  die  Zeit  des  Empires  in 
prächtigen  Beispielen  und  in  einer  hier  noch  nicht  dagewesenen  Vollzähligkeit. 

Eine  ganze  Reihe  feststellbarer  Namen  trat  uns  entgegen,  neben  ihnen 
viele  Stücke  mit  Zeichen,  die  wenigstens  eine  teilweise  Deutung  zuließen 
und  sodann  die  große  Reihe  der  auf  ihre  Provenienz  noch  ungedeuteten 
Werke,  welche  der  Forschung  neues,  reiches  Material  bieten. 

Mit  zu  den  ältesten  der  vorgeführten  Objekte  gehört  das  im  Besitz 
des  Herrn  Eugen  v.  Miller  befindliche  Osterlamm  von  David  Kramer, 
welcher  156g  gestorben  ist  und  dem  auch  die  beiden  sogenannten  Jakobs- 
brüder in  der  Sammlung  des  Barons  Alfons  v.  Rothschild  zuzurechnen  sind. 

Derselben  Zeit  ungefähr  entstammt  das  Herbersteinsche  Taufzeug, 
welches  mit  Recht  das  größte  Interesse  erregte.  Das  daran  angebrachte 
Meisterzeichen  ähnelt  dem  des  Theophil  Glaudich,  welcher  1572  gestorben 
ist  und  in  der  Karl  v.  Rothschildschen  Sammlung  in  Frankfurt  durch  eine 
Reihe  trefflicher  Becher  vertreten  war.  Die  Linienführung  der  Kanne  mit 
ihrem  prachtvollen  Henkel,  das  Becken  mit  seinem  Rand  und  den  gravierten 
Bandornamenten  im  Fond  und  den  gegossenen  Reliefs  der  Verkündigung, 
Anbetung,  Kreuzigung  und  Auferstehung  macht  dieses  Werk  zu  einem  der 
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kostbarsten  Schätze  des  heimischen  Kunst - 


besitzes.  — Dem  XVI.  Jahrhundert  gehörten 
ferner  das  aus  derKollektion  Spitzer  stammende, 

Herrn  Paul  v.  Schöller  gehörige  Krügel  an, 
dessen  Meisterzeichen  einen  Pfeil  im  Kreise 
zeigt,  bisher  ungedeutet.  Der  Meister  M.  H.  war 
durch  die  Liechtensteinsche  Deckelkanne  ver- 
treten, welche  das  k.  k.  Österreichische  Museum 
bereits  vor  Jahren  aufnehmen  ließ  und  die  Schirek 
in  den  „Mitteilungen  des  Mährischen  Gewerbe- 
museums“ 1887  erwähnt  hat.  Neu  war  uns  der 
Meister  P (das  Zeichen  im  runden  Felde),  wel- 
cher mit  einem  Krügel  der  Sammlung  Alfons 
V.  Rothschild  vertreten  war,  ebenso  wie  Meister 
H K und  M H,  von  denen  wir  einen  Deckel- 
pokal (Fürst  Adolf  Josef  zu  Schwarzenberg) 
und  ein  Krügel  (Fürst  Franz  Auersperg)  sahen. 

Dem  Ausgang  des  XVI.  und  Beginn  des 
XVII.  Jahrhunderts  gehört  Jakob  Schuhmacher 
an  (gestorben  1608),  dessen  schönen  Deckel- 
pokal, der  zu  Ehren  des  1602  zum  Bürger- 
meister gewählten  Goldschmieds  David  Zorer 
verfertigt  worden  ist,  Baron  Alfons  v,  Rothschild 
zur  Verfügung  gestellt  hatte.  Es  folgte  nun  der 
Meister  G S (vielleicht  Georg  Siebenbürger), 

Vorgeher  1589,  Beschaumeister  1603,  von  wel- 
chem Dr.  Jakob  Singer  einen  Becher  in  getrie- 
bener Arbeit  besitzt;  sodann  Abraham  Riederer 
(der  jüngere?),  Vorgeher  1601,  mit  dem  unserem 
Museum  gehörigen  Deckelpokal,  ferner  der 
Meister  M B (entweder  Melchior  Bonir,  ge- 
storben 1634,  oder  Matthias  Bregel,  gestorben 
1635),  von  welchem  Dr.  Pappenheim  ein  Henkel- 
schälchen besitzt,  wie  ein  gleiches  von  Hans 
Kolb,  gestorben  1640.  Auch  Andreas  Wickhert 
oder  Abraham  Winterstein,  beide  gestorben  Ausstellung  alter  Goldschmiedearbeiten 

1661,  begegneten  uns  in  einem  gravierten  Be-  im  k.k. österreichischen  Museum, 

steck  der  Frau  Marie  Bell  und  in  einer  Dose  hundert  (Kat.  Nr.  218) 

der  Sammlung  Salzer.  Die  besten  Augsburger 

Arbeiten  des  XVII.  Jahrhunderts  repräsentierten  der  Deckelpokal  des  Johann 
Baptist  Biller  (gestorben  1683)  und  die  Schale  des  Elias  Busch  (Beschau- 
meister 1689,  gestorben  1694)  aus  der  an  hervorragenden  Stücken  so  reichen 
Sammlung  des  Herrn  Emil  Weinberger.  — Derselben  Epoche  einzureihen 
sind:  Wolfgang  John  (gestorben  1685),  Heinrich  Rott,  Michael  Gaß  und  Griel, 
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Ausstellung  alter  Goldschmiedearbeiten  im  k.  k.  Österreichischen  Museum,  Kanne  von  E.  D.,  Augsburg  1619 

(Kat.  Nr.  21 1) 

männlicher  und  weiblicher  Köpfe  und  einer  in  den  Boden  eingelassenen  Me- 
daille auf  Kaiser  Leopold  I. 

Unter  den  vielen  anonymen  Künstlern  des  XVII.  Jahrhunderts,  deren 
Namensdeutung  bisher  noch  nicht  gelungen  ist,  nimmt  der  auch  von  Rosen- 
berg genannte  Meister  E D eine  ganz  besondere  Stellung  ein.  Die  Platte 
und  Kanne  mit  dem  Wappen  des  Deutschordensmeisters  Erzherzog  Karl, 


dessen  Meisterzeichen  (einen  Pelikan)  wir  auf  einer  Reihe  von  Objekten  der 
Baronin  Mylius  sahen.  Auch  Jäger  und  Philipp  Küsel  waren  vertreten,  die 
uns  bereits  in  das  nächste  Jahrhundert  hinüberführen.  Um  1700  ist  Georg 
Reischli  gestorben,  welcher  1661  Vorgeher,  1669  Beschaumeister  geworden 
ist;  unter  anderem  sahen  wir  von  ihm  aus  der  unvergleichlichen  Sammlung 
Dr.  Albert  Figdors  einen  Becher  auf  Kugelfüßen  mit  aufgesetzten  Medaillons 
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in  Silber  getrieben  und  emailliert,  aus  der  Sammlung  des  Barons  Alfons  v. 
Rothschild  gehört  zu  den  großartigsten  Leistungen  der  Augsburger  Kunst. 
Die  Technik  des  Treibens  vor  allem  in  der  Darstellung  des  Raubes  der  Pro- 
serpina  durch  Pluto  im  Fond  der  Platte  ist  unübertrefflich.  Vom  Meister  H P 
besitzt  Dr.  Albert  Figdor  die  Hausapotheke  des  Papstes  Paul  V.  (Kamillo 
Borghese),  von  welcher  ein  Medizinbecher  und  eine  Schale  ausgestellt  waren. 
Einer  der  Meister  aus  der  Familie  Thelot,  deren  Zeichen  ein  Anker  im 
geschwungenen  Schilde  ist,  begegnete  uns  mit  einem  teilvergoldeten  Deckel- 


Ausstellung  alter  Goldschmiedearbeiten  im  k.  k.  Österreichischen  Museum,  Platte  mit  dem  Wappen  des  Deutsch- 
Ordensmeisters  Erzherzogs  Karl,  von  E.  D.,  Augsburg  i6ig  (Kat.  Nr.  21 1) 


pokal,  reich  getrieben  mit  Darstellung  des  Pluto  und  der  Proserpina  auf  dem 
Meereswagen,  aus  der  Sammlung  Baron  Alfons  v.  Rothschild.  Augsburgisch 
ist  auch  ein  Kännchen,  gezeichnet  H P,  ferner  eine  Schale  im  Vierpaß  mit  dem 
Zeichen  H O (Rosenberg  212)  und  der  wunderschöne  Pokal  mit  getriebener 
Darstellung  des  Türkenkampfs  vor  Wien  im  Jahre  1683  von  Meister  H S 
(oder  N S)  aus  der  Sammlung  Figdor.  Auf  den  Goldschmied  B E,  von 
welchem  Dr.  Pappenheim  eine  Henkelschale  besitzt,  hat  bereits  Rosenberg 
(Nr.  157)  hingewiesen.  Ungedeutet  ist  noch  der  Meister  G T (mit  Sternchen) 
und  jener,  dessen  Zeichen  eine  Ente  ist,  welche  uns  in  zwei  Deckelbechern 
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des  Freiherrn  von  Tücher  und  des 
Fürsten  Friedrich  Öttingen-Wallerstein 
begegneten.  Eine  Schale  aus  letzterem 
Besitz  scheint  auf  den  Meister  H B 
(Rosenberg  Nr.  245)  zurückzugehen, 
von  welchem  auch  Dr.  Pappenheim 
ein  ähnliches  Objekt  mit  getriebener 
und  gravierter  Darstellung  eines 
Schwans  und  ein  solches  mit  Delphin 
und  achtfach  gebuckeltem  Rand  be- 
sitzt. Auch  die  Figdorsche  Achtpaß- 
schale mit  einer  Darstellung  von  Ball- 
spielern scheint  auf  denselben  Gold- 
schmied zurückzuführen  zu  sein.  Dem 
Ende  des  XVII.  Jahrhunderts  gehört 
die  Figdorsche  zweihenkelige  Schale 
mit  dem  Zeichen  J K an,  welche  auf 
dem  Boden  einen  Fähnrich,  Trommler 
und  Pfeifer  und  die  gravierte  Inschrift 
zeigt:  ,,anno  1697  den  24.  Juny  ist  dene 
Herrn  Vatter  Mathias  Posch  Burger 
und  Buchbinder  in  der  königligen  Alten 
Stat  Prag  dis  Geschenck  von  einer  er- 
barn  Geselschafft  Presendiret  worden.“ 
Als  Spender  finden  wir  zwei  Steirer,  zwei  Brünner,  einen  Prager,  einen 
Nürnberger,  einen  Cölner,  einen  Bayreuther  und  andere,  meist  Gesellen, 
welche  um  jene  Zeit  in  Prag  tätig  waren.  Anderes  übergehend  sei  von  den 
Augsburger  Arbeiten  um  1700  auf  den  unserem  Museum  gehörigen  Kelch 
mit  dem  Zeichen  J S hingewiesen,  welches  wir  auch  bei  Rosenberg  unter 
Nr.  300  finden.  Besonders  reich  repräsentierte  sich  das  XVIII.  Jahrhundert. 
Graf  Hompesch  brachte  eine  Tasse  von  einem  Meister  aus  der  Familie 
Pfeffenhauser,  aus  der  Sammlung  Josef  Matsvansky  und  Dr.  Pappenheim 
sahen  wir  eine  Schale  und  einen  Becher  von  Philipp  Jakob  Drentwett 
(gestorben  1712)  und  aus  der  letzteren  Kollektion  ebenfalls  einen  Becher  von 
Johann  Christoph  Träffler.  Ein  ausgezeichneter  Künstler  war  Cornelius 
Poppe,  Beschaumeister  1705,  Vorgeher  1718,  gestorben  1723,  von  welchem 
unser  Museum  einen  Kelch  und  Baron  Tücher  eine  schöne  teilvergoldete 
Deckelkanne  mit  Landschaftsdarstellung  an  Wandung  und  Deckel  besitzt. 
Der  Dom  von  Brünn  stellte  von  Johann  Zeckel,  welcher  1703  und  1724  Be- 
schaumeister, 1709  und  1715  Vorgeher  war  und  1728  gestorben  ist,  eine  aus 
dem  württembergischen  Kloster  Schussenried  stammende  Tasse  mit  17  gra- 
vierten Wappen  aus;  von  demselben  Meister  hatten  wir  bereits  auf  unserer 
Ausstellung  kirchlicher  Kunst  1887  einen  dem  Stift  Raigern  gehörigen  filigra- 
nierten  und  emaillierten  Kelch  exponiert.  Eine  gute  Arbeit  ist  auch  der  der 


Ausstellung  alter  Goldschmiedearbeiten  im  k.  k.  Öster- 
reich. Museum,  Becher  in  Römerform,  von  Reinhold 
Riel,  Nürnberg,  XVII.  Jahrh.,  Mitte  (Kat.  Nr.  421) 
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Ausstellung  alter  Goldschmiedearbeiten  im  k.  k.  Österreichischen  Museum,  Schifftrinkgefäß  und  Schifftrinkpokal 
von  Esaias  zur  Linden,  Nürnberg,  XVII.  Jahrhundert,  Anfang  (Kat.  Nr.  420  und  416) 


Frau  Helene  Heymann  gehörige  Becher  von  Johann  Sigmund  Aberell,  welcher 
1699  und  1713  Beschaumeister  war  und  1733  gestorben  ist.  Philipp  Stenglin, 
der  1717  Beschaumeister  war  und  1744  gestorben  ist,  war  durch  einen  Deckel- 
becher und  Deckelpokal  aus  dem  Besitz  des  Grafen  Eugen  Czernin  und  des 
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Dr.  Pappenheim  vertreten,  der  auch  Salzfässer  von 
dem  im  Jahre  1757  verstorbenen  J.  E.  Heuglin  be- 
sitzt. Auch  die  Meister  Philipp  Schuch,  Gottlieb 
Menzel  und  Franz  Thaddäus  Lanz  wie  Georg 
Ignaz  Bauer  und  einer  aus  der  Familie  Weinodt 
begegneten  uns.  Welch  große  Rolle  unter  den 
Arbeiten  der  Augsburger  Goldschmiede  die  Reise- 
und  Wöchnerinnenservice  spielten,  auf  deren  künst- 
lerische Ausstattung  mit  allen  möglichen  Gerät- 
schaften man  im  XVII.  und  XVIII.  Jahrhundert 
das  größte  Gewicht  legte,  kam  uns  auf  der  Aus- 
stellung ganz  besonders  zu  Bewußtsein.  Vielfach 
wirken  hier,  wie  dies  auch  im  XVIII.  Jahrhundert 
und  im  Empirezeitalter  in  Frankreich  der  Fall  ist, 
mehrere  Meister  bei  der  Ausstattung  einer  solchen 
Kassette  einträchtig  zusammen.  Der  eine  ist  in 
der  Gefäßbildnerei,  der  andere  im  Kleingerät,  Salz- 
behältern und  Bestecken  besonders  tüchtig.  Ge- 
rade an  diesen  Gerätschaften  kann  man  die  Ent- 
wicklung der  deutschen  Spätrenaissance  bis  zum 
Rokoko  und  wiederbeginnenden  Klassizismus  in 
den  allgemeinen  Formen  wie  in  den  getriebenen, 
gepunzten,  gravierten  und  geätzten  Ornamenten 
besonders  deutlich  verfolgen.  Die  Auerspergsche 
Deckelterrine  von  Johann  Christoph  Drentwett  ist 
ein  sehr  gutes  Beispiel  der  Augsburger  Gefäß - 
bildnerei  des  XVIII.  Jahrhunderts.  Auch  die  fürst- 
lich Öttingensche  Deckelterrine  gehört  einem 
Drentwett,  Abraham  Drentwett  dem  Jüngern  an, 
welcher  1785  gestorben  ist.  Hochinteressant  ist  das 
Reiseservice  des  Fürsten  Montenuovo,  welches 
von  Johann  Jakob  Bruglocher  (gestorben  1752)  in 
Gemeinschaft  mit  den  Meistern  J B und  A W ver- 
fertigt worden  ist,  welch  letzterer  aber  mit  den 
Goldschmieden  Andreas  Wickhert  oder  Wiehert 
oder  Abraham  Winterstein,  wie  in  unserem  Kata- 
log irrtümlich  angegeben  war,  nichts  zu  tun  hat. 
In  dieselbe  Reihe  gehört  das  Reisenecessaire  des 
Grafen  Hompesch,  von  den  Meistern  J J S,  J P, 
L S,  B L und  wieder  einem  A W,  welcher  auch 
hier  das  Besteck  geliefert  hat.  Der  L S begegnet  uns  schließlich  bei  dem  fein 
durchgebildeten  Wöchnerinnenservice  aus  dem  Besitz  des  Grafen  Max 
Wickenburg,  welches  sehr  feine  Gravierungen  auf  punziertem  Grund  zeigt. 
Ich  übergehe  anderes  und  verweise  darauf,  daß  im  Verlauf  des  XVIII.  Jahr- 


Ausstellung  alter  Goldschmiede- 
arbeiten im  k.  k.  Österreichischen 
Museum,  Pokal  der  Donauschiff- 
meister,  von  S.  B.  F.  (Ferrn), 
Nürnberg,  XVII.  Jahrhundert,  Ende 
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hunderts  in  Augsburg  allmählich  neben 
Vermeil  und  teilvergoldeten  Arbeiten  auch 
reine  Silberarbeiten  treten,  wie  wir  dies 
unter  andern  an  einer  Kaffeekanne  mit 
dem  Zeichen  M B (Graf  Hompesch)  und 
einem  Zuckerständer  (Baron  Tücher)  mit 
dem  Zeichen  P G sehen.  Schließlich  sei 
noch  hervorgehoben,  daß  ich  den  im 
Katalog  genannten  Goldschmied  Johann 
Martin  Lebmayer,  von  welchem  Fürst 
Schwarzenberg  einen  Kelch  zur  Ver- 
fügung gestellt  hatte,  nicht  nachzuweisen 
vermag  und  die  Frage  aufwerfen  muß,  ob 
es  trotz  des  darauf  angebrachten  Augs- 
burger Stadtzeichens  nicht  eine  Wiener 
Arbeit  von  Johann  Martin  Lobmayer  ist, 
welchen  ich  in  meinen  Wiener  Meister- 
listen des  XVIII,  Jahrhunderts  festzustellen 
vermochte. 

Was  die  Nürnberger  Goldschmiede- 
arbeit betrifft,  so  steht  sie  an  technischer 
Vollkommenheit,  künstlerischem  Wert 
und  einem  starken  persönlichen  Zug  auf 
deutschem  Boden  Augsburg  zunächst.  Ja, 
in  dieser  Stadt  wirkte  ein  Meister,  welcher 
so  hohen  Ruhm  wie  kein  anderer  in 
deutschen  Landen  geerntet  hat:  Wenzel 
Jamnitzer,  ein  Österreicher  von  Geburt, 
vielleicht  slawischer  Abkunft,  welcher 
frühzeitig  nach  Nürnberg  kam,  dort  lernte 
und  im  XVI.  Jahrhundert  die  Führung  in 
Händen  hatte.  Mit  Recht  hat  man  ihn  den 
deutschen  Cellini  genannt;  1543  wurde  er 
Meister,  1588  ist  er  gestorben.  Er  war 
besonders  für  den  kaiserlichen  Hof,  dann 
aber  auch  für  alle  geldkräftigen  Schätzer 
der  Kunst  hervorragend  tätig.  Für  Maxi- 
milian II.  lieferte  er  einen  prachtvollen 
Pokal,  für  Rudolf  II.  den  berühmten  als 
Lustbrunnen  bezeichneten  Tafelaufsatz, 
welcher  dann  später  eingeschmolzen  wurde,  für  den  bayerischen  Hof  nebst 
anderem  das  Reliquiar,  das  sich  in  der  reichen  Kapelle  befindet.  Die  herr- 
lichste Arbeit  Jamnitzers  ist  der  sogenannte  Merkelsche  Tafelaufsatz,  1549 
auf  Veranlassung  der  Stadt  Nürnberg  hergestellt,  1880  für  achtmalhundert- 


Ausstellung  alter  Goldschmiedearbeiten  im  k.  k. 
Österreichischen  Museum,  Pokal  mit  Darstellung 
des  Türkenkampfs  vor  Wien  1683,  von  H.  S. 
(N.  S.?),  Augsburg,  XVII.  Jahrhundert,  Ende 
(Kat.  Nr.  225) 
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tausend  Mark  an  Karl  Frei- 
herrn von  Rothschild  in 
Frankfurt  verkauft.  Ein 
herrliches,  auf  österrei- 
chischem Boden  befind- 
liches Werk  mit  der  Augs- 
burger Marke,  welches  den 
Wetteifer  der  Zeit  in  der 
Nachahmung  Jamnitzer- 
scher  Auffassung  zeigt,  ist 
der  berühmte,  dem  Lande 
Steiermark  gehörige  Po- 
kal, der  den  Namen  Land- 
schadenbund führt  und  im 
Grazer  Museum  verwahrt 
ist;  es  war  leider  nicht 
möglich,  dieses  herrliche  Werk  für 
unsere  Ausstellung  zu  gewinnen. 

Über  eine  ganze  Reihe  hervor- 
ragender Nürnberger  Goldschmiede 
sind  wir  vor  allem  informiert  durch 
die  von  Lochner  in  den  ,, Quellen- 
schriften für  Kunstgeschichte“  heraus- 
gegebenen ,, Nachrichten  von  Künst- 
lern und  Werkleuten  in  Nürnberg  aus 
dem  Jahre  1547,  von  Johann  Neudörfer,  nebst  der  Fortsetzung  des  Andreas 
Gulden“  und  durch  die  ,, Historische  Nachricht  von  den  Nürnbergischen 
Mathematicis  und  Künstlern,  von  Johann  Gabriel  Doppelmayr“  aus  dem 
Jahre  1730.  Neudörfer  berichtet  über  die  beiden  Hans  Krug,  den  älteren  und 
jüngeren,  Ludwig  Krug,  Hans  Glim,  Melchior  Bayer,  Wenzel  und  Albrecht 
Jamnitzer,  Jakob  Hoffmann,  Hans  Pezold,  Christoph  Ritter,  Hans  Weßler, 
Georg  Schweicker.  Hans  Krug  wurde  1484  Meister  und  starb  1514;  Neu- 
dörfer hebt  hervor,  daß  er  in  allem,  was  zum  Handwerk  gehörte,  geschickt 
und  erfahren  war,  sonderlich  im  Körnen,  Probieren,  Schmelzen  und  Scheiden 
und  daß  er  wegen  des  Ansehens,  das  er  genoß,  zum  Beschaumeister  gemacht 
worden  war.  Sein  Sohn  Hans  (gestorben  151g),  war  besonders  berühmt 
im  Schneiden  von  Münzeisen,  hat  sich  aber  auch  als  Goldschmied  einen 
weithin  geachteten  Namen  erworben.  Ludwig  Krug  wird  von  Neudörfer  als 
besonders  geschickt  im  Reißen,  Stechen,  Graben,  Schmelzen,  Treiben, 
Malen,  Schneiden  und  Conterfetten  gerühmt  und  seine  Arbeiten  in  Stein  und 
Eisen  sollen  ,, selbst  von  den  Wälschen“  anerkannt  worden  sein;  er  wurde 
1522  Meister  und  starb  1532.  Hans  Glim  (gestorben  1550)  gehörte  zu  jenen 
Künstlern,  welche  mit  Albrecht  Dürer  aufs  innigste  verbunden  waren,  seine 
besondere  Stärke  lag  im  Treiben  von  Bildnissen  aus  einem  Stück  und  auch 


Ausstellung  alter  Goldschmiedearbeiten  im  k.k.  Öster- 
reichischen Museum,  Deckelkrug  von  P.  M.  K.?, 
Danzig,  XVII.  Jahrhundert,  zweite  Hälfte  (Kat.  Nr. 376) 


als  Stecher  stand  er  in  Ehren.  Melchior  Bayer  wurde  1525  Meister  und  starb 
1577,  er  schuf  unter  anderem  für  den  König  von  Polen  Sigismund  II.  eine 
große  silberne  Altartafel,  wahrscheinlich  nach  einem  Entwurf  von  Peter 
Flötner  und  unter  Mitwirkung  von  Pankraz  Labenwolf.  Jakob  Hoffmann, 
Meister  seit  1533,  gestorben  1564,  wird  von  Neudörfer  als  ein  Wappenstein- 
schneider, aber  auch  im  Treiben,  Gießen  und  Schmelzen  hervorragend  ge- 
nannt, er  soll  für  verschiedene  Höfe  der  Zeit  große  Aufträge  ausgeführt 
haben.  Von  Doppelmayr  wird  ein  Hans  Maslitzer  hervorgehoben  und  von 
ihm  gesagt,  daß  er  vor  allen  Goldschmieden  der  Zeit  genug  zu  tun  fand,  er 
arbeitete  allerhand  in  Gold  und  Silber  und  soll  durchbrochene  Arbeit  be- 
sonders rein  und  scharf  zu  gießen  verstanden  haben.  In  allem,  was  die  Kennt- 
nis des  Münzwesens  betraf,  war  er  ein  Kenner  ersten  Rangs,  seine  Probier- 
wagen und  Probiernadeln  waren  vortrefflich;  er  starb  1574. 

Von  den  Meistern  des  XVII.  Jahrhunderts  nennt  Doppelmayr  zunächst 
den  Valentin  Maler  als  hervorragenden  Goldschmied,  der  gleichzeitig  auch 
Maler,  Bildhauer,  Eisenschneider  gewesen  und  schöne  Schaumünzen  hervor- 
gebracht hat;  er  ist  1603  gestorben.  An  erster  Stelle  steht  in  diesem  Jahr- 
hundert Hans  Pezold,  berühmt  durch  seine  Pokale  und  Tafelgeschirre,  er 
wurde  1591  Genannter,  1610  kam  er  in  den 
kleinen  Rat  und  starb  1633.  Von  ihm  wird  be- 
richtet, daß  er  den  für  Rudolf  II.  hergestellten 
künstlichen  Brunnen,  wohl  den  oben  genannten 
Lustbrunnen  Jamnitzers,  in  besseren  Stand 
gesetzt  habe.  Schlager  aber  teilt  auch  mit,  daß 
Pezold  1611  dem  Kaiser  einen  Springbrunnen 
um  2087  Gulden  lieferte.  Ob  das  ein  anderer 
war  oder  die  Reparatur  jenes  Werkes  damit 
gemeint  ist,  läßt  sich  nicht  mehr  feststellen. 

Auch  von  dem  Meister  Hans  Vodern  wird 
berichtet,  daß  er  1626  ,,für  Aufrichtung  des 
silbernen  vergolten  Brunn  im  Garten  der  Purkh 
hie  500  fl.,  den  Rest  1630  Summa  1075  fl.“ 
erhalten  habe. 

Eine  große  Rolle  spielen  die  Meister 
Christoph  Ritter  und  sein  Sohn  Paul  Hiero- 
nymus. Neudörfer  nennt  den  ersteren  ,, einen 
sehr  künstlichen  Mann“,  einen  trefflichen  Pos- 
sierer  und  Eisenschneider;  er  hat  unter  an- 
derem die  Wappen  zur  Ehrenpforte  des  Kaisers 
Leopold  gefertigt  und  es  wird  weiters  von 
ihm  berichtet,  daß  eines  seiner  berühmtesten 
Werke  ein  großes  Lampet  (Tafelaufsatz?) 
gewesen  sei,  das  die  Diana  mit  ihren  Nymphen 
vorgestellt  habe.  Er  soll  durch  seine  Entwürfe 


Ausstellung  alter  Goldschmiedearbeiten 
im  k.  k.  Österreichischen  Museum, 
Becher  von  einem  Reiseservice,  Augs- 
burg, XVIII.  Jahrhundert  (Kat.  Nr.  312) 
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zahlreiche  Nürnberger  Künstler  beeinflußt  haben;  geboren 
ist  er  1619,  gestorben  1676.  Sein  Sohn  Paul  Hieronymus 
(geboren  1654)  lernte  bei  ihm,  Doppelmayr  lobt  seine  nette 
Silberarbeit  und  seine  hervorragende  Fähigkeit  im  Bos- 
sieren.  In  Wien,  wo  er  sich  einige  Zeit  aufhielt,  erntete  er 
großen  Ruhm;  in  Venedig  verfertigte  er  einen  ungewöhnlich 
großen  Spiegelrahmen  in  Silber  ,, daran  eine  rare  Erfindung 
von  fliegenden  Kindlein  und  allerhand  Laubwerck  wohl  an- 
gebracht war“,  dann  noch  Tische  und  Sessel  in  Silber 
getrieben  und  vieles  andere.  Er  starb  im  25.  Lebensjahre 
1679  in  Venedig.  Auch  Johann  Jakob  Wolrab  wird  von 
Doppelmayr  besonders  hervorgehoben.  Er  war  ein  ge- 
bürtiger Regensburger,  1633  geboren,  lernte  bei  Peter 
Braunsmäntl,  dann  eine  Zeitlang  in  Augsburg,  schließlich 
bei  Christoph  Ritter  in  Nürnberg,  der  ihn  in  Treibarbeit 
und  Eisenschneiden  unterwies  und  an  einer  Reihe  hervor- 
ragender Arbeiten  teilnehmen  ließ,  1662  wurde  er  Bürger 
und  Meister  in  Nürnberg  und  bald  danach  erhielt  er  den 
Auftrag,  nach  einer  Zeichnung  des  französischen  Kriegs- 
baumeisters Vauban  für  Ludwig  XIV.  ein  figurenreiches 
Soldatenspiel  in  Silber  zu  verfertigen;  ein  ähnliches  Werk 
führte  er  für  den  Großherzog  von  Toskana  aus.  Berühmt 
war  der  Silbereinband  für  eine  große  Bibel,  die  er  nach 
Mainz  lieferte.  Seine  Fähigkeiten  erstreckten  sich  auch 
besonders  auf  alle  Kenntnisse  des  Münzwesens,  seine  in 
Wachs  bossierten  Porträte  wie  seine  Arbeiten  im  Stahl- 
schneiden waren  berühmt  und  er  war  einer  der  ersten, 
die  nach  französischem  und  englischem  Vorbild  in  Eisen 
geschnittene  Münzen  „mit  Randschrift  schicklich  zu  um- 
geben“ wußten.  Johann  Heel,  1637  geboren  in  Augs- 
burg, Lehrling  des  Matthias  Schaffhauser  daselbst,  ließ 
sich  1668  in  Nürnberg  nieder  und  verfertigte  mit 
Albrecht  Götzen  die  sogenannten  Dreifaltigkeitsringe 
und  eine  ganze  Reihe  in  Gold  getriebener  mit  Email 
verzierter  Arbeiten  sowie  in  Eisen  geschnittene  Werke 
und  veröffentlichte  auch  vier  Bücher  mit  eigenen 
Entwürfen  von  Goldschmiedearbeiten;  er  starb  1709. 
Dem  XVII.  Jahrhundert  gehört  auch  noch  Johann 
Philipp  Höfler  an  (geboren  1663),  welcher  bei  seinem  Vater  Johann,  der 
ebenfalls  Goldschmied  gewesen  sein  muß,  gelernt  hat.  Von  1681  bis  1685  war 
er  auf  der  Wanderschaft  und  übte,  wie  Doppelmayr  berichtet,  in  Augsburg, 
München,  Salzburg,  Passau,  Wien,  Würzburg  ,, seinen  Kunstfleiß  glücklich 
aus“;  1685  ließ  er  sich  in  Nürnberg  nieder  und  hat  vornehmlich  Treibarbeiten 
in  Silber  hervorgebracht,  er  starb  1722.  Noch  sei  in  diesem  Zusammenhang 


Ausstellung  alter  Gold- 
schmiedearbeiten im  k.  k. 
Österreichischen  Museum, 
Megillahhülse  v.  C.  S.  G.,  Bres- 
lau, XVIII.  Jahrh.  (K.Nr.  172) 
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der  ebenfalls  von  Neu- 
dörfer genannten  Gold- 
schmiede Hans  Weßler 
und  Georg  Schweicker 
gedacht.  Weßler  hat 
das  Glasschneiden  in 
Nürnberg  eingeführt; 

Schweicker,  von  Haus 
aus  Bildhauer,  unter- 
stützt Christoph  Ritter 
bei  dem  bildlichen 
Schmuck  zur  Ehren- 
pforte des  Kaisers  Leo- 
pold und  hat  auch  für 
die  Sebalduskirche  und 
den  Johanneskirchhof 
in  Nürnberg,  ferner  am 
schönen  Brunnen  bild- 
liche Arbeit  geleistet. 

Wie  Augsburger, 
waren  auch  Nürnber- 
ger Meister  vielfach 
für  das  kaiserliche  Haus 
tätig,  manche  von  ihnen 
standen  in  dauerndem  Arbeitsverhältnis  zu  ihm,  außer  W.  Jamnitzer  Hans 
Pezold,  Hans  Vodern  und  Christoph  Ritter,  ,, Goldschmied  und  Eisen- 
schneider“, welcher  1644  ,, wegen  für  beide  kays.  Majesteten  verfertigte 
Contrafetten  (Medaillen)  300  fl.“  in  Empfang  nahm.  Schlager  schließt  daraus, 
daß  man  unter  Ferdinand  III.  solche  Arbeiten  in  Wien  und  anderen  öster- 
reichischen Städten  noch  nicht  ausführen  konnte  und  sie  im  Ausland 
bestellen  mußte. 

Die  Nürnberger  Arbeiten,  die  wir  zur  Schau  stellen  konnten,  gehören 
dem  XVI.  bis  XVIII.  Jahrhundert  an.  Der  älteste,  der  uns  entgegengetretenen 
Meister  ist  Elias  Lencker,  der  1562  Meister  wurde,  1575  Geschworner,  1583 
Genannter  war  und  1591  gestorben  ist.  Rosenberg  hat  eine  ganze  Reihe 
seiner  Arbeiten  genannt.  Seine  reiche  Technik  und  sein  Geschick  im  Aufbau 
der  Gefäße  kommt  in  dem  Figdorschen  Becher,  einer  Patengabe,  zu  bester 
Geltung.  Die  ovoide  Kupa  ruht  auf  hohem  Fuß,  unterhalb  des  Mündungs- 
randes befindet  sich  die  Widmung,  darunter  eine  getriebene  Verzierung  auf 
gerauhtem  Grund  mit  drei  geflügelten  Puttenköpfen  in  Bandwerkkartuschen, 
dazwischen  Früchte  und  Hängetücher.  Als  Griff  dient  die  Figur  der  heiligen 
Katharina,  auf  der  Basis  Rollwerk  mit  Früchten.  Die  Widmung  lautet:  ,,Anno 
1588  adj  ultimo  maij  eine  halbe  Stund  nach  zweien  auf  der  grossen  uhr  vor- 
mittag ward  Katharina  des  Erbarn  Caspar  Purckharts  und  Frau  ursula  seiner 


Ausstellung  alter  Goldschmiedearbeiten  im  k.  k.  Österreichischen  Museum, 
Zuckerschale  von  C.  F.  T.,  Augsburg,  XVIII.  Jahrhundert,  Ende  (K.  Nr.  336) 
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ehewirttin,  ein  geborne  Hentzin,  ehliche  Dochter  geborn,  und  durch  Junkf(rau) 
Katharina  des  Erb(arn)  Hainrich  Pilgrumbs  s(einer)  nachgelassenen  Dochter 
aus  der  h(eiligen)  tauf  erhoben.  Die  verehrt  ihrer  üben  Dohter  zu  christ- 
licher gedecht(nis)  diss  Becherlein,  mit  wünschung  gottes  seg(en)“. 

Hans  Petzold,  dessen  wir  bereits  gedachten,  war  1551  geboren,  wurde 
1578  Meister,  1591  Genannter,  1611  Ratsherr  und  starb  1633.  Von  ihm  besitzt 
unser  Museum  einen  Pokal  mit  getriebenen  Köpfen,  am  Mundrand  mit  gra- 
vierten Ornamenten,  am  Nodus  mit  Widderköpfen;  es  ist  eine  besonders  gute 
Arbeit.  Der  ziselierte  Fuß  ist  von  dem  Augsburger  Christoph  Lencker,  der 


Ausstellung  alter  Goldschmiedearbeiten  im  k.  k.  Österreichischen  Museum,  Deckelterrine  von  Johann  Christoph 
Drentwett,  Augsburg,  XVIII.  Jahrhundert  (Kat.  Nr.  320) 


1610  Beschaumeister  war  und  1613  starb.  Wie  diese  beiden  zusammen  kamen, 
Kopf  und  Fuß,  wissen  wir  nicht,  aber  der  Eindruck  des  Pokals  ist  so  ein- 
heitlich, daß  man  der  Trennung  der  Teile,  welche  die  Meisterzeichen  fest- 
stellen, ohne  diese  nicht  inne  würde.  Daß  es  neben  dem  oben  genannten 
Elias  Lencker  noch  einen  Hans  in  Nürnberg  gegeben  hat,  ist  von  Rosenberg 
nachgewiesen:  dieser  Hans  Lencker  der  ältere  war  Meister  von  1550  bis  1585 
und  ist  in  der  Münchner  Schatzkammer  und  Hofbibliothek  vertreten.  Vom 
Ende  des  XVI.  Jahrhunderts  hatten  wir  aus  der  Sammlung  Figdor  ein  Krügel 
eines  Meisters  J E,  der  aber  mit  dem  von  Rosenberg  Nr.  1341  Genannten 
nichts  gemein  hat,  er  ist  älter  als  dieser.  Der  Mantel  dieses  Krügels  zeigt 
getriebene  Masken,  Vasen  und  Fruchtgehänge  in  Kartuschen  und  Rollwerk, 
der  geschwungene  Henkel  ist  als  weibliche  Herme  gebildet,  der  Daumengriff 
als  Bacchus  auf  einem  Fäßchen  sitzend.  Das  Krügel  war  Eigentum  vonAugs- 


465 


burger  Kaufleuten,  die  seit  der  zweiten  Hälfte  des  XVI.  Jahrhunderts  inBruneck 
im  Pustertal  saßen.  Peter  Wiber  oder  Wibers,  der  1603  Meister  wurde  und 
von  Rosenberg  (Nr.  1305)  vielfach  belegt  ist,  war  durch  einen  teilvergoldeten 
Kugelbecher  aus  dem  Besitz  des  Dr.  Pappenheim  vertreten,  Tobias  Wolff 
(Meister  seit  1604)  durch  ein  Schifftrinkgefäß  sehr  hübscher  Form  aus  der 
Kollektion  des  Oberleutnants  Hermann  Elßler  in  Linz;  Wolff  scheint  die 
Spezialität  dieser  Gefäße  besonders  gepflegt  zu  haben,  Rosenberg  weist  ein 


Ausstellung  alter  Goldschmiedearbeiten  im  k.  k. 
Österreichischen  Museum,  Kanne  von  P.V.  D.W., 
Rotterdam,  XVIII.  Jahrhundert,  Ende  (K.  Nr.  804) 


Ausstellung  alter  Goldschmiedearbeiten  im  k.  k. 
Österreichischen  Museum,  Kanne,  Straßburg, 
XVIII.  Jahrhundert,  zweite  Hälfte  (Kat.  Nr.  730) 


solches  aus  Erlangerschem  Besitz  in  Frankfurt,  ein  anderes  in  der  Eremitage 
in  St.  Petersburg,  ein  drittes  im  Auktionskatalog  Eugen  Felix  in  Leipzig  1886 
nach,  die  beiden  ersteren  sind  mit  kaltemaillierten  Figuren  versehen. 

In  die  Reihe  dieser  eigentümlichen  Gefäße,  welche  unter  den  Trinkver- 
herrlichungssitten Nürnbergs  eine  so  große  Rolle  spielten,  gehören  zwei  ver- 
wandte Stücke  von  Esaias  zur  Linden,  welcher  in  Kunst  und  Künstelei  einer 
der  ausgezeichnetsten  Meister  des  XVII.  Jahrhunderts  gewesen  ist.  Das  eine 
dieser  Gefäße,  der  Gräfin  Marie  Draskovich-Festetits  gehörig,  hat  die  Form 
eines  Segelschiffs,  auf  dessen  Hinterteil  vollrunde  Figuren  stehen  und  ist 

61* 


in  getriebener  Arbeit  mit  See- 
ungeheuern geschmückt.  Das 
andere  Stück  zeigt  uns  den 
Körper  eines  Schiffes  mit 
Meeresungeheuern  in  Wogen, 
in  getriebener  und  gepunzter 
Arbeit  verziert,  am  Schnabel 
eine  Ausgußröhre  mit  Drachen- 
kopf und  stehendem  Löv/en, 
am  hinteren  Abschluß  eine 
Volute  mit  der  Figur  eines 
römischen  Kriegers,  in  der 
Mitte  ein  bewimpelter  Mast 
mit  zwei  geblähten  Segeln,  Strickleitern 
und  Mastkörben,  besetzt  mit  Matrosen 
und  Kriegern,  am  Hinterdeck  Vogel 
Strauß,  Schildkröte  und  kämpfende 
Krieger,  auf  dem  Verdeck  ebenfalls 
Krieger  und  ein  Frosch.  Dieses  in  seiner 
Art  ausgezeichnete  Werk  gehört  Herrn 
Emil  Weinberger,  welcher  auch  eine 

Ausstellung  alter  Goldschmiedearbeiten  im  k.  k.  teÜVergoldete,  gebuckelte  Schale  deS- 
Österreichischen  Museum,  Senftiegel  von  ^ i • t-v  • 

J.  B.  Fouache,  französisch,  um  1780  (Kat.  Nr.  716)  3010011  l\^0ist0rS  L)0SitZt,  D0r  IV[0ist0r 

Ferrn,  einer  der  Tüchtigsten  unter  den 
Tüchtigen  war  durch  eine  gute  Treibarbeit,  einen  Deckelpokal,  sowie  den 
auch  hier  abgebildeten  wunderschönen  Ehrenbecher  der  Donauschiffsmeister 
vertreten,  welcher  gegenwärtig  Herrn  Heinrich  Herzog  in  Rossatz  in  der 
Wachau  gehört;  ein  ganz  ähnliches  Stück  befindet  sich  im  Germanischen 
Museum.  Auch  den  Konrad  Kestner  (Meister  seit  1645,  Geschworner  1675, 
gestorben  nach  1699)  lernten  wir  kennen  in  einem  Becher  aus  der  Sammlung 
Pappenheim  und  einer  getriebenen  Schüssel  des  Fürsten  Schwarzenberg,  in 
dessen  Besitz  sich  auch  ein  Pokal  von  Hans  Kindsvater  befindet,  der  1622 
Meister  war.  Der  ersten  Hälfte  des  XVII.  Jahrhunderts  gehört  auch  Jeremias 
Ritter  an  (Meister  seit  1605,  Genannter  seit  1626,  Geschworner  1631),  von 
welchem  wir  ein  interessantes  Stück,  eine  Eule,  aus  fürstlich  Montenuovo- 
schem  Besitz  sahen;  er  war  einer  der  fruchtbarsten  Nürnberger  Künstler, 
Rosenberg  hat  eine  große  Zahl  seiner  Arbeiten  nachgewiesen.  Ein  tüchtiger 
Meister  der  zweiten  Hälfte  des  Jahrhunderts  war  Reinhold  Riel  (Meister  um 
1641,  gestorben  nach  1681);  Baron  Tücher  besitzt  einen  guten  Becher  in 
Römerform,  mit  Landschaftsdarstellungen  und  Fruchtgehängen,  ein  ähnliches 
Stück  ist  bei  Herrn  Oberleutnant  Elßler  (Linz),  auch  die  Sammlung  Nirenstein 
hat  einen  Becher  von  ihm.  Die  Herstellung  von  Bechern  war  Riels  Spezia- 
lität, Rosenberg  weist  unter  anderem  13  Römerbecher  dieses  Meisters  nach. 
Zur  selben  Zeit  wirkte  Jakob  Pfaff,  der  1685  und  1695  Geschworner  war;  auch 
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er  hat  hauptsächlich 
in  Trinkgeschirr  ge- 
arbeitet. Von  ihm 
besitzt  unser  Mu- 
seum einen  guten 
Deckelbecher  auf 
Kugelfüßen  mit 
Landschaften,  Blu- 
men und  Früchten. 

Von  den  Stücken 
mit  noch  ungedeu- 
teten  Meisterzeichen 
seien  noch  die  wert- 
vollsten hervorge- 
hoben. Dahin  ge- 
hört die  Deckelkanne 
unseres  Instituts, 
vom  Meister  S M, 
ein  Becher  mit  Blu- 
men in  Medaillons 
von  E K und  ein  gra- 
vierter von  A B M 
(Sammlung  Pappen- 
heim, Rosenberg 
1250  und  1350  bis 
1357),  ein  Trauben- 
becher von  H R 
(Sammlung  G.  Eiß- 
1er),  ein  Becher  in 
Römerform  von  H J 
und  ein  sehr  schö- 
ner Deckelbecher 
mit  getriebener  Dar- 
stellung eines  Rei- 
terkampfs von  P A 
(BaronTucher,  Ro- 
senberg 1371  und 
1277)  und  ein  treff- 
licher Löffel  mit  dem  Wappen  der  Nürnberger  Familie  von  Scheurl  und  der 
Jahreszahl  1638  (Sammlung  Figdor). 

Wenn  auch  nur  durch  wenige  Objekte,  aber  sehr  gut  waren  Regensburg 
und  Ulm  vertreten.  In  Regensburg  wird  sich,  obwohl  wir  erst  vom 
XVI.  Jahrhundert  an  Objekte  und  Meisternamen  nachweisen  können,  die 
Bildung  eines  Werksverbands  nicht  viel  später  als  in  Augsburg,  Nürnberg 


Ausstellung  alter  Goldschmiedearbeiten  im  k.  k.  Österreichischen  Museum, 
Toilettespiegel,  Straßburg,  XVIII.  Jahrhundert,  zweite  Hälfte  (Kat.  Nr.  730t 
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Ausstellung  alter  Goldschmiedearbeiten  im  k.  k.  Österr. 
Museum,  Zuckerschale,  französisch,  um  1800  (K.  Nr.  725) 


und  Straßburg  vollzogen 
haben.  Schon  1280  wird 
nach  Sighart  („Geschichte 
der  bildenden  Künste  in 
Bayern“)  Gottfried  der 
Schwabe  als  einer  der 
berühmtesten  Meister  ge- 
nannt, dann  die  Meister 
Johannes,  Lux,  Elber, 
Rewter,  Ulrich,  Winder. 
Der  wundervolle  Pokal  der  Regens- 
burger Schützengesellschaft  von  1586, 
welchen  Baron  Alfons  v.  Rothschild 
zur  Ausstellung  brachte,  beweist 
das  reiche,  auf  alten  Traditionen 
ruhende  Können  der  dortigen  Meister 
des  XVI.  Jahrhunderts.  Der  Pokal 
ist  H S gezeichnet,  Rosenberg  (Nr. 
1425)  deutet  das  Monogramm  auf 
Hans  Strobe  oder  Hans  Schmaller. 
Das  Beschauzeichen  im  XVI.  und 
XVII.  Jahrhundert  sind  zwei  ge- 
kreuzte Schlüssel,  im  XVII.  Jahr- 
hundert wird  ein  G darüber  gesetzt, 
historischen  Vereins  für  Oberpfalz  und 
wie  das  bei  vielen  Regensburger 


womit  nach  den  Mitteilungen  des 
Regensburg  das  Gewerke  bezeichnet  ist 
Zunftzeichen  der  Fall  war.  Ein  anderer  Pokal  aus  der  Rothschildschen  Samm- 
lung, der  gleichfalls  zu  sehen  war,  etwas  jünger  als  jener,  zeigt  noch  das 
Schlüsselpaar  ohne  das  G und  das  Meisterzeichen  MH  (?)  (Rosenberg  1427); 
es  ist  auch  eine  Arbeit  allerersten  Rangs.  Regensburgisch  dürfte  auch  der 
achtfach  gebuckelte  Becher  (ohne  Meisterzeichen)  des  Baron  Tücher  sein 
und  derselben  Zeit,  Ende  des  XVI.  Jahrhunderts,  gehört  eine  AH  gezeichnete 
Büchse  der  Sammlung  Pappenheim  an.  Unser  Museum  hat  ein  paar  silberne 
Leuchter  vom  Meister  MF,  der  deutsche  Ordensschatz  einen  Kelch,  gezeichnet 
DMB  (Rosenberg  1440  und  1439),  aus  dem  XVII.  Jahrhundert. 

In  Ulm  wurde  seit  1394  jedes  Stück,  das  über  eine  halbe  Mark  schwer 
war,  mit  dem  Stadtzeichen  versehen.  Diese  Einführung  läßt  auf  frühe 
Tätigkeit  der  Goldschmiede  in  dieser  Stadt  schließen.  Wie  hoch  sie 
100  Jahre  später  in  der  Schätzung  der  Zeit  stand,  beweist,  daß  Kaiser 
Maximilian  I.  bei  dem  Ulmer  Meister  Jörg  Oberer  silbernes  Tafelgeschirr 
arbeiten  ließ.  Rosenberg  weist  eine  größere  Zahl  von  Zeichen  und  vollen 
Namen  Ulmer  Schmiede  nebst  einiger  ihrer  Arbeiten  nach.  Die  Gold-Elfen- 
beinschale des  Hans  Ludwig  Kienlen  (1572  bis  1635)  der  Sammlung  Roth- 
schild und  die  Deckelkanne  des  Meisters  K aus  der  Sammlung  Boskowitz, 
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die  wir  nicht  zur  Ausstellung  bringen  konnten,  sind  nach  unserer  Kenntnis 
die  besten  Ulmer  Stücke  in  Wiener  Privatbesitz.  Ob  das  vergoldete  Trink- 
gefäß in  Gestalt  eines  Pelikans,  welches  dem  kaiserlichen  Hause  gehört, 
Ulmer  Arbeit  ist,  mag  dahingestellt  bleiben.  Interessant  sind  die  ausgestellt 
gewesenen  beiden  Objekte  aus  fürstlich  Liechtensteinschem  Besitz:  eine 
Deckelkanne  von  AR  und  eine  Trinkschale  von  G P (Rosenberg  1692),  von 
welchem  auch  Dr.  Pappenheim  einen  Becher  auf  Kugelfüßen  hat. 

In  Straßburg,  wo  1362  die  Zunft  begründet  wird,  wurde  schon  im 
folgenden  Jahre  festgesetzt,  daß  die  Goldschmiede  ein  gemeinsames  Zeichen 
haben  sollen;  daneben  hatten  die  Geschwornen  das  Stadtzeichen  anzu- 
bringen. Man  ist  also  früh  darauf  bedacht,  die  Qualität  des  Materials  und  der 
Arbeit  sicherzustellen.  Bald  gewinnt  Straßburg  Einfluß  auf  den  gesamten 
Gewerbebetrieb  des  Oberrheins;  Speier,  Freiburg,  Metz  richten  sich  im 

XV.  Jahrhundert  nach  der  Straßburger  Ordnung.  Lange  dienen  der  Straß- 
burger Zunft  andere  Handwerke,  wie  die  Maler,  Schilterer,  Hämischer, 
Armbruster,  Goldschläger.  1520  kommen  auffälligerweise  auch  die  Buch- 
drucker hinzu;  es  wird  begreiflich,  wenn  wir  bedenken,  daß  Gutenberg 
ursprünglich  Goldschmied  war  und  der  Goldschmied  Dünne  ihm  die  ersten 
Buchstabenstempel  und  der  Mainzer  Goldschmied  Fust  die  ersten  Metall- 
lettern geschnitten  hat.  Ich  verweise  auf 
das  mehrfach  genannte  Buch  von  Hans 
Meyer,  der  uns  auf  Grund  alter  einschlägiger 
Urkunden  ein  deutliches  Bild  der  Straß- 
burger Zunft  von  ihrem  Entstehen  bis  1681 
entrollt.  Er  entwickelt  die  Ursachen  ihres 
allmählichen  Verfalls  aus  der  Erstarrung 
des  Zunftrechts,  zeigt  aber  auch  die  Quellen 
der  Stärke  der  Organisation  im  XV.  und 

XVI.  Jahrhundert;  sie  machte  damals 
weniger  in  Politik  als  die  Zünfte  anderer 
deutscher  Städte.  In  ihrer  besten  Zeit,  im 

XVI.  Jahrhundert,  wies  sie  einen  mittleren 
Bestand  von  50  bis  60  Meistern  auf,  im 

XVII.  Jahrhundert  aber  sank  er  auf  15,  und 
erst  der  Eintritt  der  Stadt  in  die  französische 
Machtsphäre  und  die  Durchdringung  des 
Straßburger  Gewerbelebens  mit  den  Auf- 
fassungen der  französischen  Wirtschaft 
brachte  auch  der  Goldschmiedekunst  wieder 
neuen  Aufschwung.  Unsere  Ausstellung 
brachte  zwei  gute  Stücke  aus  dem  XVII. 

Jahrhundert,  einen  Becher  von  1655  (Samm- 
lung Alfons  Freiherr  von  Rothschild)  und 
einen  Deckelkrug  von  1654  aus  dem  Besitz 


Ausstellung  alter  Goldschmiedearbeiten  im 
k.k.Österr.  Museum,  Deckelbiichse  von  einem 
Reiseservice  von  J H (John  Harvey?),  eng- 
lisch, XVIII. Jahrh.,  zweite  Hälfte  (K. Nr. 838) 


des  Herrn  Weinberger;  ich  deute 
das  Meisterzeichen  DÖ  auf  Daniel 
Ölinger,  der  nach  H.  Meyer  auf 
der  Stempeltafel  im  Jahre  1642 
erwähnt  ist;  ein  Friedrich  Ölinger 
erscheint  1645,  Samuel  Ölinger 
1654,  ein  Johannes  Ölinger  1667. 
Die  französische  Einwirkung  war 
durch  die  der  Frau  Erzherzogin 
Maria  Josefa  gehörige  Toilette 
repräsentiert,  24  Stück  in  Vermeil, 
Stil  Louis  XVI.  Die  Original- 
kassette zeigt  den  Namen  A,  J. 
Becker,  Straßburg,  den  undeut- 
lichen Künstlernamen  haben  wir 
im  Katalog  mit  Rosenberg  (Nr. 
1572)  als  Kirstein  angegeben,  es 
könnte  aber  auch  Hirsenstein  sein. 
Ein  Dietrich  Hirsenstein  wird  1729 
als  Straßburger  Meister  genannt, 
wir  haben  es  hier  wohl  mit  einem 
seiner  Nachkommen  zu  tun.  Rosen- 
berg indentifiziert  Kirstein  mitjoh. 
Jac.  Kirschenstein  (Hirsenstein?). 

Von  den  preußischen  Gold- 
schmiedestätten waren  nur  Berlin, 
Danzig,  Königsberg  durch  einige 
wenige  Stücke  vertreten.  Das  ist 
begreiflich,  denn  der  Marktverkehr 
dieser  Stätten  nach  dem 
Süden  war  relativ  gering, 
mehr  als  anderwärts  blieb 
was  hier  erzeugt  wurde  im 
Lande  und  nur  Zufälle  und 
Familienverbindungen  haben 
etwas  hievon  nach  Öster- 
reich gebracht,  die  Sammler 
haben  bisher  nicht  viel  Notiz 
genommen  von  dem,  was  unsere  Kunst  im  Norden  hervorgebracht  hat.  Berlin 
hat  begreiflicherweise  in  den  Zeiten  des  größten  Aufschwungs  anderwärts 
keine  Rolle  gespielt,  erst  im  XVIII.  Jahrhundert  wird  hier  tüchtigere  Arbeit 
geleistet,  eine  Deckelterrine  aus  dem  Besitz  des  Herrn  Paul  von  Schneller, 
mit  der  Marke  FWM  legt  hiefür  Zeugnis  ab.  Im  alten  Ordensland  Preußen 
treten  im  XIV.  Jahrhundert  einzelne  Goldschmiede  auf,  in  Danzig  undBrauns- 


Ausstellung  alter  Goldschmiedearbeiten  im  k.  k.  Österreichischen 
Museum,  Samovar  von  M.  J.,  französisch,  um  1800  (Kat.  Nr.  721) 


471 


Ausstellung  alter  Goldschmiedearbeiten  im  k.  k.  Österreichischen  Museum,  Taufbecken  des  Königs  von  Rom 
von  Manfredini,  Mailand  i8ii  (Kat.  Nr.  112) 

berg  gleichzeitig  1357,  wie  wir  der  interessanten  Studie  E.  von  Czihaks  „Die 
Edelschmiedekunst  früherer  Zeiten  in  Preußen“  entnehmen.  Werksverbände 
werden  in  Danzig  1378,  in  Elbing  1385  gebildet.  Die  glanzvolle  Hofhaltung  von 
Marienburg  zu  Ende  des  XIV.  Jahrhunderts  machte  den  Goldschmied  unent- 
behrlich, Waffen  und  Tischgeräte  wurden  in  großer  Zahl  für  den  Hochmeister 
und  als  dessen  Geschenke  an  Freunde  hergestellt.  Das  Treßlerbuch  nennt 
auch  eine  Reihe  von  Namen  Marienburger,  Danziger  und  Thorner  Meister. 
Am  bedeutendsten  war  damals  Elbing  mit  dem  Meister  Willam  an  der  Spitze 
und  dann  erhebt  sich  auch  Königsberg  bald  zu  bedeutender  Höhe.  Die 
dortigen  Goldschmiede  ersetzten  ihren  alten,  aus  dem  XV.  Jahrhundert 
stammenden  „Brief“  1515  durch  eine  neue  Ordnung,  die  aber  keine  Bestä- 
tigung erhielt;  erst  1624  kam  nach  Czihak  eine  Einigung  zu  stände;  die 
darauf  bezügliche  Rolle  wurde  i6go  von  Kurfürst  Friedrich  III.  bestätigt. 
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Von  1400,  in  welchem  Jahr  ein  Meister  Claus  auftritt,  bis  1850  sind  rund 
370  Meister  nachgewiesen.  Wir  brachten  ein  einziges  Service  Königsberger 
Provenienz,  glatte,  bauchige  Kanne  mit  Zuckerdose  und  Teebüchse  auf 
durchbrochenen  Postamenten  (aus  dem  Besitz  der  Frau  Sternlicht),  vom  Ende 
des  XVIII.  Jahrhunderts;  die  Jahresbuchstaben  H und  J beziehen  sich  auf  die 
Jahre  1794  und  1795,  das  Meisterzeichen  JLK  halte  ich  für  das  des  Johann 
Leopold  Käwerstein,  der  1790  Meister  wurde  und  1798  Ältermann  war;  sein 
Vater  (?)  Karl  Bartholomäus  Käwerstein,  der  von  auswärts  kam,  wurde  1723 
Meister  und  ist  1761  gestorben.  Auch  Thorn  spielte  eine  ansehnliche  Rolle 
in  der  Geschichte  unserer  Kunst,  von  der  Zeit  der  Ordensherrschaft  bis  ins 
XVIII.  Jahrhundert;  Georg  Vieck  (Meister  seit  1719),  von  dem  dasTroppauer 
Museum  eine  Deckelkanne  brachte,  war  ein  tüchtiger  Künstler.  Ebenso  kam 


Ausstellung  alter  Goldschmiedearbeiten  im  k.  k.  Österreichischen  Museum,  Kännchen  von  einem  Reiseservice, 
Geschenk  Napoleons  an  Stephanie  von  Baden,  französisch,  XIX.  Jahrhundert,  Anfang  (Kat.  Nr.  731) 


Danzig  mit  einem  schönen  Doppelbecher  von  1600  (Sammlung  Figdor),  einem 
Kugelbecher  von  N S (Baron  Tücher)  und  einem  Deckelkrug  von  PMK 
(Dr,  A.  Loew)  aus  dem  XVII.  Jahrhundert  zu  Worte. 

Was  Breslau  betrifft,  so  sei  auf  Hintzes  ausgezeichnete  Arbeit  (,,Die 
Breslauer  Goldschmiede“)  verwiesen,  aus  der  wir  reiche  Belehrung  schöpfen. 
Wir  verdankten  dem  freundlichen  Entgegenkommen  des  Direktors  Masner 
eine  Reihe  typischer  Breslauer  Stücke  aus  dem  schlesischen  Museum  für 
Kunstgewerbe  und  Altertümer.  Wir  lernten  den  Meister  Hans  Hocke  kennen 
in  einem  Willkommpokal  von  1577;  Joachim  Hiller  war  durch  Pfeffer-  und 
Salzbehälter  in  Form  von  Truthühnern  aus  dem  Jahre  1590  und  den  schönen 
Buttenmann  von  1602,  Augustin  Heyne  durch  eine  Deckelkanne  von  1599, 
Hans  Volgnadt  durch  ein  ebensolches  Stück  vom  Anfang  des  XVII.  Jahr- 
hunderts, Gottfried  Heintze  durch  einen  auf  drei  Schwänen  ruhenden  Deckel- 
humpen, Kaspar  Franke  und  Gottfried  Kittel  durch  Becher  von  1718  und 
1720,  Christian  Hoensch  und  K.  G.  Haase  durch  silberne  Tischleuchter  von 
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1765  und  1778,  Chr.  Ferdinand  Krebs  durch  ein  Taufbecken  mit  Kanne  von 
176g  vertreten.  Unser  Museum  besitzt  eine  schöne  Deckelkanne  mit  gravier- 


tem Wappen  von  M. 

Jachmann  (1690  bis 
1726) ; aus  der  Samm- 
lung des  Freiherrn 
von  Tücher  sah  man 
unter  anderem  ein 
zylindrisches  Krügel 
aus  dem  XVI.  Jahr- 
hundert mit  der  Mei- 
stermarke M H und 
AH.  Eine  gute  kirch- 
liche Arbeit,  einen 
Kelch  von  1675,  Bres- 
lauer Arbeit  des  Chri- 
stian Mentzel,  hatte 
das  dortige  Diözesan- 
museum beigestellt. 

Auf  Dresden  und 
Leipzig  (über  Leip- 
ziger Goldschmiede 
hat  eben  erst  Braun 
Birckenholtz  hervorragend  tätig 


Ausstellung  alter  Goldschmiedearbeiten  im 
k.  k.  Österreichischen  Museum, 
Girandole,  französisch,  um  1800  (K.  Nr.  727) 


waren  und  auch  im 


in  dieser  Zeitschrift 
interessante  Mittei- 
lungen veröffentlicht) 
will  ich  nicht  näher 
eingehen,  nur  auf  das 
Dresdner  Plateau  von 
Schrödel  aus  dem 
XVIII.  Jahrhundert 
(Besitzer  Baron  und 
Baronin  Bourgoing) 
und  aufdenSchwar- 
zenbergschen  Leip- 
ziger Becher  von  Jo- 
hann Paul  Schmidt  (.?) 
1683  verweisen.  Auch 
aus  Halle  a.S., Ham- 
burg und  Frankfurt, 
wo  im  XV.  Jahr- 
hundert ein  Meister 
wie  Hans  Tirmsteyn 
und  im  XVII.  Paul 
XVIII.  Jahrhundert 


mancherlei  Gutes  geschaffen  wurde,  war  einiges  zu  sehen,  das  beste  war  ein 
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Frankfurter  Krügel  des  XVII.  Jahr- 
hunderts von  K J aus  dem  Besitz 
des  Oberleutnants  Elßler  in  Linz. 
Hieran  reihte  sich  die  große  Gruppe 
der  nur  als  deutsch,  aber  nicht  nach 
ihrer  näheren  Provenienz  bestimm- 
baren Stücke.  Alle  hervorragenden 
Aussteller  steuerten  zu  dieser  Ab- 
teilung bei:  die  Fürsten  Auersperg, 
Kinsky,  Schönburg  und  Schwarzenberg, 
Graf  Wilczek,  Eugen  von  Miller  ein 
prächtiges  Holzgefäß  in  Silbermontierung 
von  1570,  Gustav  Benda  ein  Trinkgefäß 
in  Wolfsgestalt,  die  Sammlung  Figdor 
den  Kokosnußbecher  des  Salzburger 
Geschlechts  Bock  von  Arenholz,  einen 
Vexierkrug  und  anderes,  Paul  von 
Schneller,  Weinberger.  Zu  den  aus- 
erlesensten Arbeiten  dieser  Kollektion 
gehörte  der  Schönburgsche  Pokal  von 
1566  aus  Kristall  in  goldemaillierter 
Fassung  und  der  Rothschildsche  Hoch- 
zeitsbecher von  i6og,  in  Gestalt  einer 
Frau  im  Kostüm  der  Zeit.  Der  Figdor- 
sche  Pokal  aus  dem  Rathaus  von 
Schwäbisch -Hall  von  1600  mit  zahl- 
reichen Wappen  und  Namen  von 
,,Graven  und  Herren“,  ist  nur  aus  Versehen 
in  diese  Abteilung  des  Katalogs  geraten;  auf 
der  Unterseite  des  Bodens  und  auf  der 
Mündungszone  ist  das  Beschauzeichen  von 
Schwäbisch-Hall,  geöffnete  Hand  mit  Kreuz, 
und  als  Meisterzeichen  ein  Wappen  mit  drei 
Blüten  an  einem  Stengel  angebracht. 

Von  den  außerdeutschen  Ländern  war, 
wie  begreiflich,  nur  Frankreich  und  auch 
dieses  nur  für  das  spätere  XVIII.  Jahrhundert 
und  das  Empire  annähernd  übersichtlich  durch  größere  Kollektionen  reprä- 
sentiert. Italienische  Profanarbeiten  waren  uns  nicht  zugekommen,  aber  die 
wenigen  Gegenstände  der  religiösen  Kunst,  die  wir  vorführen  konnten, 
mußten  auch  auf  den  Laien  nachhaltigen  Eindruck  machen:  Das  oft  genannte, 
unserem  Museum  gehörige  kostbare  Kruziflx  von  Maso  Finiguerra,  das 
Handreliquiar  aus  der  Sammlung  Benda,  der  in  Silber  getriebene  Kopf  des 
heiligen  Stephanus,  florentinische  (?)  Arbeit  aus  dem  XV.  Jahrhundert,  dem 


Ausstellung  alter  Goldschmiedearbeiten 
im  k.  k.  Österreichischen  Museum,  Kanne 
von  einem  Reiseservice,  Geschenk  Napo- 
leons an  Stephanie  von  Baden,  französisch, 
XIX.  Jahrhundert,  Anfang  (Kat.  Nr.  731) 
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Grafen  Wilczek  gehörig,  und  das  Taufbecken  des 
Königs  von  Rom,  von  den  Manfredini  in  Mailand,  ein 
Geschenk  der  Stadt  an  Napoleon,  das  nun  Eigentum 
des  Erzherzogs  Rainer  ist  und  sich  auf  Schloß  Hern- 
stein  befindet,  technisch  und  kulturgeschichtlich  eine 
der  wertvollsten  Reliquien  des  Klassizismus.  Auch  in 
der  Renaissance,  man  vergleiche  das  Herbersteinsche 
Taufzeug,  hätte  man  kaum  gewagt,  was  zu  Beginn  des 
XIX.  Jahrhunderts  durchaus  nicht  anstößig  war:  ein 
Taufbecken  mit  Darstellungen  des  Poseidon  und  der 
Amphitrite  und  von  Hippokampen  zu  schmücken! 

Russisches  Silber  sieht  man  selten  und  wir  haben 
auch  wenig  Kenntnis  von  seiner  Geschichte.  Neumann 
hat  schätzbare  Mitteilungen  über  das  Kunstgewerbe  in 
Livland,  Esthland  und  Kurland  gemacht,  Rosenberg  die 
wichtigsten  Marken  der  altrussischen  Städte  und  dann 
vor  allem  viele  Zeichen  von  Riga  gebracht  und  auch 
eine  ganze  Reihe  von  Künstlernamen  und  Werken  nach- 
gewiesen. Die  etwa  30  russischen  Arbeiten,  die  wir 
vereinigen  konnten,  erstreckten  sich  auf  die  Zeit 
vom  XVI.  Jahrhundert  bis  1840.  Das  älteste  Werk 
war  eine  Gold-Emailschale  mit  Darstellung  derTaufe 
eines  gekrönten  Paares  (XVI.  Jahrhundert)  aus  der 
Sammlung  Eugen  v.  Miller,  das  Rigaer  Beschau- 
zeichen des  XVII.  Jahrhunderts  und  die  Meister- 
marke O L zeigte  ein  Löffel  des  Grafen  Wilczek. 

Besonderes  Interesse  erregten  die  Moskauer,  Peters- 
burger und  Warschauer  Treib-  und  Drahtarbeiten 
vom  Anfang  des  XIX.  Jahrhunderts  aus  der  reichen 
Sammlung  der  Frau  Julie  v.  Rosenstock-Rostocka. 

Spanien  war  lediglich  durch  die  Montierung  eines  Bezoarsteins, 
XVII.  Jahrhundert  (Sammlung  Figdor),  vertreten,  reicher  Holland,  von 
dessen  verschiedenen  Produktionsstätten  ein  halbes  Hundert  Objekte  ein- 
gelaufen waren.  Über  die  Figdorsche  Deckelkanne  aus  Glas  mit  vergoldetem 
Silber  und  Silberfiligran,  eine  sehr  eigentümliche  Arbeit  des  XVI.  Jahrhunderts, 
habe  ich  mich  an  anderer  Stelle  bereits  ausgesprochen.  Auch  der  Becher 
mit  drei  Kronen  im  Dreipaß  als  Beschauzeichen  und  dem  Meisterzeichen 
S C (Sammlung  Weinberger)  ist  ein  sehr  gutes  holländisches  Stück  un- 
bestimmbarer Ortszugehörigkeit  aus  dem  XVI.  Jahrhundert.  Die  Baron 
Tuchersche  Teebüchse  hat  das  Haager  Staatskontrollzeichen  des  XVII.  Jahr- 
hunderts, die  Kanne  des  Grafen  Seilern  das  Amsterdamer  Zeichen  des 
XVIII.  Jahrhunderts  und  die  Marke  W W.  Höchst  originell  ist  das  Service 
des  Baron  Scherpon,  mit  den  eigentümlich  überhöhten  Henkeln,  das  Beschau- 
zeichen weist  auf  Rotterdam,  XVIII.  Jahrhundert,  Ende,  die  Meistermarke 


Ausstellung  alter  Goldschmiede- 
arbeiten im  k.k.  Österreichischen 
Museum,  Leuchter  von  P.  P., 
französisch,  XIX.  Jahrhundert, 
Anfang  (Kat.  Nr.  758) 


führt  die  Buchstaben  P O D W. 
Postdirektor  Eßlinger  in  Leer, 
der  sich  mit  zahlreichen  Klein- 
geräten aller  Art  in  Silber  an  der 
Ausstellung  beteiligt  hat,  brachte 
Dosen,  Vasen,  Körbchen  und 
anderes  meist  in  Rokoko  aus  den 
verschiedensten  holländischen 
Kunststätten. 

Über  englisches  Silber  hat 
Graf  Vinzenz  Latour  im  I.  Jahr- 
gang (i8g8,  Heft  lo)  dieser  Zeitschrift 
berichtet  und  auf  den  Reichtum  an  Silber- 
geschirr in  allen  Schichten  der  englischen 
Gesellschaft  des  XVI.  Jahrhunderts  ver- 
wiesen; selbst  der  Landpächter  habe 
wenigstens  ein  Salzfaß,  einen  Weinkrug 
und  ein  Dutzend  Löffel  in  Silber  besessen. 
Aus  der  Epoche  der  Tudors  und  ersten 
Stuarts  ist  nur  wenig  erhalten,  die  Re- 
volution hat  ungeheure  Massen  von  Sil- 
bergerät vernichtet,  erst  mit  Wilhelm  III. 
beginnt  Wohlstand  und  höheres  Kultur- 
bedürfnis wieder  zu  wachsen  und  damit 
die  alte  Vorliebe  aller  Kreise  für  gut 
geformtes  Silbergeschirr.  Unterscheidet 
sich  die  englische  Edelschmiedearbeit 
trotz  aller  Stilverwandtschaft  schon  in 
den  früheren  Jahrhunderten  von  der 
kontinentalen,  da  die  Sitten  und  Lebens- 
gewohnheiten der  Engländer  sich  von  jeher 
in  der  eigenartigen,  nationalen  Gestaltung  des 
Hausrats  wirksam  zeigten,  so  vollzieht  sich 
diese  spezifisch  englische  Umwertung  der 
Zeitkunst  vor  allem  im  XVIII.  Jahrhundert. 
Der  Gegensatz  zwischen  englischem  Barock 

Ausstellung  alter  Goldschmiedearbeiten  Und  IdaSSlZlSmUS  ZUm  dcutSChcn  odcr  franZÖ- 

tm  k.  k.  Österreichischen  Museum,  Krug  sischcn  ist  vicl  größer,  als  der  zwischen  diesen 

von  M.  J.  c.  G.,  französisch,  XIX.  Jahr-  , • , • 

hundert,  Anfang  (Kat.  Nr.  755)  beiden  kontinentalen  Völkern,  und  dieses 

Walten  des  nationalen  Volksgeistes  ist  um  so 
auffälliger,  als  es  ja  zum  größten  Teil  französische  Silberschmiede  waren, 
welche  vom  Ende  des  XVII.  bis  zur  Hälfte  des  XVIII.  Jahrhunderts  die 
englische  Kunst  aufs  stärkste  beeinflußt,  ja  eigentlich  in  Händen  gehabt 
haben.  Wir  finden  in  den  langen,  von  Chaffers  und  Cripps  veröffentlichten 
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Meisterlisten  für  diese  Epoche  enorm  viel 
französische  Namen  auf  englischem,  speziell 
Londoner  Boden.  Hier  stand  die  Kunstübung 
in  höchster  Blüte,  aber  auch  in  Chester, 

Exeter  und  York,  in  Edinburgh,  Glasgow, 

Dundee  und  Dublin  wurde  trefflich  gearbeitet, 
später  treten  Birmingham  und  Sheffield  dazu. 

Nicht  nur  der  Bedarf  des  Hauses  gibt  den 
Silberschmieden  immer  neue  Arbeit,  vor  allem 
dankt  die  Kunst,  wie  in  Augsburg  und  Würz- 
burg, der  Sitte,  daß  Gemeinden  und  Korpo- 
rationen bei  festlichem  Anlaß  Ehrengeschenke 
stifteten,  mächtige  Förderung. 

Nur  wenig  altenglisches  Silber  befindet 
sich  auf  dem  Kontinent,  in  Wien  ist  Graf 
Latour  wohl  der  erste  und  reichste  Sammler 
dieses  Kunstgutes.  Aber  gerade  diese  Kollek- 
tion stand  uns,  mit  Ausnahme  zweier  Wein- 
kühler von  Buswash  und  Sibley,  London 
1810/11,  und  einer  Serviertasse  von  Wallis 
und  Hayne,  London  1812,  nicht  zur  Dispo- 
sition, da  das  englische  Gerät,  eminentes 
Gebrauchssilber,  für  die  Dauer  einer  Aus- 
stellung dem  Besitzer  nicht  entbehrlich  ist. 

Unter  den  sonstigen  Arbeiten  ragten  drei 
Büchsen  1762,  von  John  Harvey  (?)  aus  dem 
Besitz  des  Grafen  Franz  Seilern  hervor, 
ferner  ein  Krügel  von  D.  Scofield  1780 
(Sammlung  Dr.  Loew),  Löffel  von  Crosley 
1787  (Frau  von  Rosenstock-Rostocka) 
und  ein  Tafelaufsatz  ebenfalls  aus  der 
Zeit  Georg  III.,  dem  Herrn  von  Metaxa 
gehörig.  Sehr  eigentümlich  berührt  uns 

das  englische  Silber  der  Dreißigerjahre,  Ausstellung  alter  Goldschmiedearbeiten  im  k.  k. 
. • T-.  1 1 österreichischen  Museum,  Leuchter  von  C.  F.  H., 

im  Stil  des  sogenannten  zweiten  Rokoko  deutsch,  um  1815  (Kat.  Nr.  622) 

und  des  sogenannten  Naturalismus  jener 

Tage;  wie  im  Möbel  sehen  wir  auch  hier,  daß  der  englische  Hausrat  nicht 
immer  und  durchwegs  seine  Formen  sinnvoll  und  mustergültig  mit  den 
praktischen  Bedürfnissen  des  Tages  in  Einklang  gebracht  hat.  Dahin  gehört 
die  Liechtensteinsche  Teekanne,  London  1832,  und  das  Schwarzenbergsche 
Service,  Dublin  1838,  in  schwerer  getriebener  Arbeit  mit  Bauernszenen 
nach  Teniers. 

Neben  dem  österreichischen  und  deutschen  Edelmetallgerät  fesselte 
vor  allem  das  französische  die  Kenner  und  Laien.  Auch  diese  Gruppe  konnte 
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nicht  annähernd  auf  historische  Vollständigkeit  Anspruch  erheben,  aber 
sie  war  ausgezeichnet  durch  Kollektionen  und  Einzelstücke  ersten  Ranges, 
und  das  Interesse,  das  sie  um  ihrer  selbst  Willen  erregte,  ward  erhöht  durch 
die  Freude,  daß  das  heimischer  Besitz  ist,  und  durch  die  persönlichen  und 
geschichtlichen  Erinnerungen,  die  sich  an  diese  Kunstwerke  knüpfen.  Das 
Empire  überwog  und  offenbarte  aufs  neue  seine  technischen  Reize;  aber 
auch  Louis  XV.  und  Louis  XVI.  und  der  Stil  der  Restaurationsepoche  waren 
durch  einzelne  Meisterwerke  vertreten.  Trotz  aller  Verheerungen,  welche 
Luxusverbote,  Stilwandel,  Kriegsnot  und  Revolution  angerichtet  haben,  liegt 
die  Geschichte  der  französischen  Goldschmiedekunst,  von  vielen  gelehrten 


Ausstellung  alter  Goldschmiedearbeiten  im  k.  k.  Österreichischen  Museum,  Tasse  von  Biennais,  Paris,  XIX.  Jahr- 
hundert, Anfang  (Kat.  Nr.  759) 


Kennern  bearbeitet,  deutlich  vor  unseren  Augen,  und  wer  Stilentwicklung 
und  die  Technik  der  Kleinkünste  verstehen  lernen  will,  kann  an  ihr  nicht 
vorübergehen.  Und  mehr  noch  als  anderwärts  spiegelt  sich  hier  der  Geist 
der  Zeiten,  die  Seele  der  führenden  Gesellschaft,  die  Kultur  des  Salons,  Esprit, 
Koketterie,  Galanterie,  Prunkliebe.  Sie  kommen  dem  Talent  der  Meister 
entgegen  und  empfangen  von  ihm  immer  neue  Anregungen,  ästhetische  Ver- 
tiefung und  Verfeinerung  der  Sitten.  Das  Eigentümliche  der  Goldschmiede- 
kunst in  Frankreich  seit  Louis  XIV.  ist  das  Zusammenarbeiten  ihrer  Meister 
mit  Architekten,  Bildhauern,  Malern.  Auch  hier  hat  Lebrun,  der  mächtige 
Kunstdespot,  den  stärksten  Einfluß  genommen,  und  er  hat  für  die  ganze  weitere 
Entwicklung  den  Weg  gewiesen. 

Ein  anderes  Merkmal,  welches  die  französische  vornehmlich  von  der 
deutschen  Entwicklung  der  Kunst  unterscheidet,  ist  die  Führung  seitens  der 
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höfischen  Kreise.  Die  französische  Kleinkunst  ist  höfische  Kunst,  die 
deutsche  in  erster  Linie  bürgerliche  Kunst.  Und  wie  die  Stellung  der  Frau 
dort  und  hier  eine  andere  ist,  sehen  wir  besonders  an  den  Geräten  der  Gold- 


Ausstellung  alter  Goldschmiedearbeiten  im  k.  k.  Österreichischen  Museum,  Ständer  für  Essig  und  Öl,  französisch, 
XIX.  Jahrhundert,  Anfang  (Kat.  Nr.  761) 


und  Silberschmiede.  Die  prachtvollsten  Profanwerke  der  Deutschen  sind 
Verherrlichungen  der  Trinksitten  der  Männer,  die  der  Franzosen  Huldigungen 
der  Frau,  Schmuck  ihres  Boudoirs  und  Salons,  reichste  Ausstattungen  der 
Tafel,  an  welcher  die  Frau  anwesend  oder  abwesend  präsidiert.  Wenn  der 


63 


480 


Deutsche  die  Frau  erfreuen  will,  so  verehrt  er  ihr  ein  Wöchnerinnenservice, 
wie  Augsburg  sie  in  so  großer  Zahl  hervorgebracht  hat.  Voll  Bewunderung 
stehen  wir  vor  dem  Wiederaufleben  der  Goldschmiedekunst  Frankreichs  unter 
Napoleon,  dem  Konsul  und  Kaiser,  der  scheinbar  aus  dem  Nichts,  aus  der 
völligen  Vernichtung  und  Verödung  der  Revolutionstage,  diesen  Zweig  des 
Kunstlebens  zu  neuer  herrlicher  Blüte  gebracht  hat,  von  einem  Jahr  zum 
andern,  durch  seinen  unbeugsamen  Willen,  nicht  aus  ästhetischer,  sondern 
aus  sozialpolitischer  Erkenntnis  und  mit  weiser  Rücksichtnahme  auf  die 
großen  künstlerischen  Traditionen  seines  Volkes. 

Das  alles  hat  uns  die  französische  Gruppe  unserer  Ausstellung  wieder 
recht  deutlich  gemacht.  Rokoko  und  Louis  XVI.  repräsentierten  ein  Essig- 
und  Ölständer,  eine  Bonbonniere  und  Untertasse  von  Ferner  aus  Bour- 
goingschem  Besitz,  die  bereits  erwähnte  Straßburger  Toilette  der  Frau 
Erzherzogin  Maria  Josefa,  die  Auerspergsche  Kanne  und  Deckelschale  und 
einiges  wenige  andere.  Das  Empire  hingegen  zeigte  den  wundervollsten 
Reichtum  der  Formen  und  künstlerischen  Individualitäten. 

Und  alles  atmete  Geschichte,  so  das  Vermeilservice  des  Herrn  von 
Metaxa,  Samovar,  Vasen,  Schalen,  Becher,  Kasserolen  in  jenen  edlen  Bil- 
dungen, wie  sie  das  französische  Empire  einleiten;  es  war  Leuchtenbergscher 
Besitz.  Dann  die  Arbeiten  von  Biennais  und  dem  Stab  seiner  Genossen 
und  von  Grangeret:  die  Figdorsche  Platte,  die  Toilettegarnitur  der  Fürstin 
Montenuovo,  die  Kassetten  mit  Nähgeräten  und  Instrumenten  zur  Zahnpflege 
aus  dem  Besitz  der  Kaiserin  Maria  Louise,  das  dem  k.  k.  Österreichischen 
Museum  gehörige  Reiseservice  des  Königs  von  Rom  (das  ich  in  Band  VII, 
Heft  6,  dieser  Zeitschrift  beschrieben  habe),  und  das  an  200  Gegenstände 
umfassende  Reisenecessaire  der  Stephanie  von  Baden,  das  jetzt  der  Gräfln 
Festetits-Hamilton  gehört,  mit  Spiegel,  Waschbecken,  Kaffeeservice,  Puder- 
büchsen, Parfümflaschen,  Leuchter,  Nähzeug,  Eßbesteck,  ebenfalls  von 
Biennais  und  einem  unbekannten  M J C G.  Auch  die  dem  Direktoire  unge- 
hörige Zuckervase  und  Schokoladekanne  des  Grafen  Latour,  die  Kandelaber 
des  Grafen  Stürgkh  und  eine  reiche  Kollektion  von  Bestecken  aus  ver- 
schiedenem Besitz  fesselten  unser  ganzes  Interesse.  Wie  ganz  anders  man 
dann  in  den  Tagen  des  wiedererstandenen  Königtums  fühlte  und  schuf, 
konnte  nichts  besser  verdeutlichen,  als  ein  Blick  auf  die  Vermeilmesser  von 
Delporte  mit  französisch-biedermeierischen  Emailgriffen  und  das  Frühstück- 
service von  1838,  ein  Geschenk  des  Herzogs  von  Orleans  an  den  französischen 
Gesandten  Baron  de  Bourgoing  — Neorenaissance  vor  siebzig  Jahren,  die 
außerhalb  Frankreichs  erst  ein  Menschenalter  später  zu  vorübergehender 
Herrschaft  gelangte. 
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NIEDERRHEINISCHE  MÖBEL  MIT  EISEN- 
BESCHLAG VON  O.VON  FALKE-CÖLN 

N der  Geschmacksrichtung,  nach  welcher  Samm- 
lungen alter  Möbel  des  Mittelalters  und  der 
Renaissance  ausgewählt  und  zusammengestellt 
werden,  hat  sich  unverkennbar  im  Verlauf  der 
letzten  Jahre  ein  Umschwung  vollzogen  oder  doch 
angebahnt  in  dem  Sinne,  daß  jetzt  auch  Stücke 
von  einfachster  Gestaltung  und  bescheidener  Ver- 
zierung mehr  und  mehr  zu  Ehren  kommen.  Sie 
waren  früher  unbeachtet  geblieben,  weil  es  leicht 
war,  die  höchsten  Ansprüche  an  die  Erwerbungen 
mit  einiger  Aussicht  auf  Erfolg  zu  stellen,  so  lange  man  noch  aus  dem 
Vollen  sammelte  oder  zu  sammeln  glaubte.  Die  große  Mehrheit  noch  der 
Sammlergeneration,  als  deren  erfolgreichster  und  daher  für  viele  Mitstrebende 
maßgebender  Vertreter  Friedrich  Spitzer  gelten  kann,  richtete  ihr  Augen- 
merk fast  nur  auf  die  üppigsten  und  prunkvollsten  Denkmäler  der  Kunsttisch- 
lerei der  Spätgotik  und  des  Cinquecento.  Nicht  ein  kulturgeschichtlich 
getreues  Bild  alten  Hausrats  wollte  man  haben,  sondern  die  glänzendste 
dekorative  Wirkung.  Auch  Museen  kunstgewerblichen  Inhalts  verfolgten  viel- 
fach ähnliche  Ziele.  Denn  so  lang  die  Rücksicht  auf  die  unmittelbare  Vorbild- 
lichkeit des  Museumsbestands  für  den  retrospektiv  arbeitenden  Kunsthand- 
werker starken  Einfluß  auf  die  Auswahl  der  Erwerbungen  ausübte,  so  lange 
mußten  auch  hier  diejenigen  Werke  als  die  allein  wünschenswerten  erschei- 
nen, die  ihre  Stilkennzeichen  besonders  reich  und  augenfällig  ausgeprägt  an 
der  Stirn  trugen  und  die  zugleich  durch  musterhafte  Ausführung  sich 
empfahlen.  Leider  konnten  die  hochgespannten  Wünsche  häufig  nur  auf 
Kosten  der  Ursprünglichkeit  befriedigt  werden,  indem  man  es  mit  Ergän- 
zungen und  schmückenden  Zutaten  nicht  allzu  genau  nahm. 

Denn  der  allseitigen  Nachfrage  nach  außergewöhnlichen  Prunkstücken 
entsprach  der  tatsächliche  Bestand  wirklich  alter  Möbel  nicht.  Namentlich 
in  Deutschland  nicht.  Den  Maßstab  für  die  begehrenswerte  Qualität  der 
Ausführung  gaben  die  Nußholzschnitzereien  der  italienischen  und  fran- 
zösischen Renaissance.  Deren  wachsartig  glatte  Modellierung  war  aber 
dem  derberen  Eichenholz  der  norddeutschen  und  niederländischen  Möbel 
versagt;  auch  die  berühmtesten  Denkmäler  der  Eichenschnitzerei,  wie  die 
Windfangtür  Paul  van  Scheidens  im  Rathaus  von  Audenarde  oder  die  Ver- 
täfelung Jan  Küpers  im  Kapitelsaal  zu  Münster  in  Westfalen  kamen  dabei 
zu  kurz.  Und  wie  wenige  unter  den  alten  Möbeln  reichten  auch  nur  an  diese 
besten  Muster  der  heimischen  Schnitzkunst  heran. 

Um  ein  entsprechendes  Angebot  zu  beschaffen,  legten  der  Kunsthandel 
und  seine  verborgenen  Helfer  die  verschönernde  Hand  an,  die  ein  tüchtiges, 
aber  einfaches  Möbel  auf  die  gewünschte  Stufe  reichster  Ausstattung  und 
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blendender  Feinheit  zu  heben  verstand.  So  ist,  besonders  in  Westdeutsch- 
land, gar  manche  brave  Möbelfüllung  bis  zu  salonfähiger  Eleganz  über- 
schnitten und  geglättet  worden;  die  wenig  lockenden  einfachen  Faltwerk- 
füllungen wurden  durch  prächtiges  Rankenornament  ersetzt,  die  glatten 
Pfosten  der  Kastenmöbel  erhielten  erhöhten  Reiz  durch  aufgelegte  Fialen 
und  Baluster,  ja  den  ganzen  Rahmenbau  der  Schränke  hat  man  oft  mit 
einem  zusammenhängenden  System  gekehlter  Profilleisten*  überzogen  und 
mit  diesen  vielseitigen  Künsten  der  Verschönerung  die  überraschendsten 
Typen  der  deutschen  Kunsttischlerei  erzeugt,  allerdings  auch  zahlreiche 
Denkmäler  des  bescheidenen,  aber  echten  Hausrats  vernichtet. 

Diese  Überproduktion  an  Prunkmöbeln  von  unwahrscheinlich  tadelloser 
Erhaltung  hat  schließlich  das  Mißtrauen  und  damit  eine  schärfere  Kritik 
geweckt.  Diejenigen  Sammler  und  Museen,  welche  die  Möbel  nicht  nur 
nach  ihrer  dekorativen  Wirkung  oder  als  brauchbare  Mustervorlagen 
schätzten,  sondern  auch  als  kulturgeschichtliche  Urkunden,  und  die  daher 
auf  die  Ursprünglichkeit  größeren  Wert  legten,  haben  sich  notgedrungen 
viel  bescheidenere  Ziele  stecken  müssen.  Wie  bei  den  Majoliken  die  Vorliebe 
von  den  glänzenden  Werken  der  urbinatischen  und  faentinischen  Richtung 
auf  die  der  gotischen  und  archaischen  Periode  zurückging,  obwohl  die 
letzteren  schon  mit  der  Bauerntöpferei  sich  berühren,  so  ist  auch  bei  den 
Möbeln  das  Verständnis  für  die  Vorzüge  und  unscheinbaren  Reize  einfacher 
Stücke  gestiegen. 

Die  Hinneigung  zum  Primitiven  ist  gewiß  nicht  allein  durch  das  Ver- 
siegen des  käuflichen  Vorrats  echter  Prachtstücke  der  alten  Kunsttischlerei 
hervorgerufen,  sondern  sie  beruht  im  Grund  auf  einer  vertieften,  historischen 
Betrachtungsweise  auch  der  kunstgewerblichen  Denkmäler.  In  der  Über- 
zeugung, daß  diese  Geschmacksrichtung  noch  in  der  Ausdehnung  begriffen 

* Beispiele  für  diese  Zutat  sind  abgebildet  im  Katalog  der  Sammlung  Thewalt,  Tafel  III,  Nr.  1873,  Tafel 
VI,  Nr.  1878,  Tafel  XVIII,  Nr.  1874. 
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ist  und  daß  sie  für  die  Geschichte  des  Kunstgewerbes  nur  förderlich  sein 
kann,  halte  ich  es  für  angebracht,  hier  eine  sehr  primitive  Möbelgattung  in 
Wort  und  Bild  vorzuführen.  Ihre  Heimat  ist  bekannt,  ein  erheblicher  Vorteil 
für  die  kunstgewerbliche  Forschung,  denn  ohne  die  Möbelgeographie  wird 
eine  Geschichte  der  deutschen  Möbel  nicht  ausführbar  sein.  Daß  sie  in 
den  bäuerlichen  Hausrat  hineinreicht,  braucht  die  Bedeutung  dieser  Gattung 
nicht  zu  mindern,  denn  eben  deshalb  hat  sie  romanische  Überlieferung  bis 
in  die  Spätgotik  bewahrt  und  dadurch  Rückschlüsse  auf  die  denkmalsarme 
Vorzeit  ermöglicht. 

Die  Kunst  des  Kastenbaues  aus  festem  Rahmenwerk  und  eingefügten 
Füllungen,  die  dem  Werfen  und  Schwinden  des  Holzes  entgegenwirkt  und 
zugleich  die  Kastenmöbel  versteift,  ohne  sie  zu  beschweren,  ist  zwar  der 
antiken  Schreinerei  geläufig  gewesen,  wie  unter  anderem  die  Abbildungen 
von  Schränken  in  den  Wandmalereien  der  pompejanischen  Casa  dei  Vettii* 
zeigen;  sie  hat  sich  aber  auf  das  Mobiliar  des  Mittelalters  nicht  übertragen. 
Es  scheint  zwar,  daß  sie  nicht  ganz  in  Vergessenheit  geriet,  denn  die  Holz- 
gehäuse mancher  der  großen  Reliquienschreine  des  XII.  und  XIII.  Jahr- 
hunderts, wie  des  Servatius-Schreines  in  Maastricht,  des  Albinus-Schreines  in 
Cöln  aus  dem  Jahre  1186  und  des  Karl-Schreines  in  Aachen  von  1215  stehen 
mit  ihren  hinter  der  Umrahmung  vertieft  liegenden  Flächenfüllungen  der 
soliden  Schreinerkonstruktion  zum  mindesten  sehr  nahe.  Sicher  ist  aber, 
daß  man  bei  den  eigentlichen  Kastenmöbeln,  den  Truhen  und  Schränken  des 
Hausrats  und  der  Sakristeien  während  des  ganzen  Mittelalters  bis  in  die  Zeit 
der  Spätgotik  hinein  sich  mit  dem  rein  zimmermannsmäßigen  Bau  aus 
gleichmäßig  dicken,  stumpf  gefugten  Brettern  begnügt  hat. 

* Vergleiche  Nuovi  Scavi  di  Pompei,  Casa  dei  Vettii,  Tav.  VI. 
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Diese  Möbel  bedurften  zur  Sicherung  der  Fugen  und  Bretter  unumgäng- 
lich der  schmiedeisernen  Beschläge,  die  sich  langgestreckt  über  die  Flächen 
hinzogen.  Schon  das  XIII.  Jahrhundert  hat  diese  technische  Notwendigkeit 
zur  Kunstform  ausgestaltet.  Der  Eisenbeschlag  konnte  sich  im  spätromani- 
schen Möbel  um  so  reicher  entfalten,  als  die  ihn  einengende  Schnitzkunst 
sich  des  weltlichen  Mobiliars  erst  im  XIV.  Jahrhundert  bemächtigte. 

Das  beste  und  bekannteste  Beispiel  der  Art  aus  der  ersten  Hälfte  des 
XIII.  Jahrhunderts  ist  die  schon  mehrfach  veröffentlichte  Truhe  aus  der 
Abtei  St.  Denis  im  Musee  Carnavalet  zu  Paris,*  deren  Beschlag  den  Ein- 
fluß des  hervorragendsten  Denkmals  romanischer  Schmiedekunst,  der  Türen 
von  Notre-Dame  in  Paris,  verrät.  Eng  verwandt  ist  die  von  Metman  und 
Briere  zuerst  abgebildete  Truhe,  die  mit  der  Sammlung  Peyre  dem  Pariser 


Musee  des  Arts  decoratifs  einverleibt  wurde  **  (Abbildung  Seite  483). 
Ähnliche  Truhen  bewahren  noch  die  Kathedrale  von  Noyon  und  das  South 
Kensington  Museum. 

Die  Heimat  solcher  Möbel  war  nicht  auf  Frankreich  begrenzt.  Viollet 
le  Duc  hat  im  Dictionnaire  du  Mobilier  francais***  eine  englische  Truhe  ver- 
öffentlicht; auch  die  Türbeschläge  der  Kirche  in  Leighton  Buzzard  und  im 
Merlton  College  zu  Oxford  f sowie  aus  der  Schatzkammer  der  Lütticher 
Kathedrale  ff  lassen  eine  ganz  analoge  Entwicklung  des  Schmiedeisens 
außerhalb  Frankreichs  erkennen. 

Daß  auch  die  deutsche  Tischlerei  und  Schmiedekunst  in  der  gleichen 
Richtung  tätig  gewesen  sind,  das  bezeugt  nebst  einer  Tür  im  Dom  von 

* Vergleiche  Champeaux,  Le  Meuble,  I,  Figur  8;  Mulinier,  Histoire  generale  des  Arts,  II,  Seite  14; 
Hirths  Formenschatz,  1905,  Nr.  138. 

**  Metman  et  Briere:  Musee  des  Arts  decoratifs;  Le  Bois,  PI.  I.,  No.  5. 

***  Viollet  le  Buc,  1.  c.  I,  Seite  24. 

t Digby  Wyatt,  Metal  Work,  PI.  8 und  PI.  34. 
ff  Ysendyck,  Monuments  classes;  Pentures,  PI.  18. 
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Braunschweig  eine  Reihe  niederrheinischer  Truhen  mit  Eisenbeschlag,  die 
zwar  insgesamt  bereits  der  Gotik  angehören,  deren  Stil  aber  nur  durch  die 
Voraussetzung  romanischer  Vorläufer  zu  erklären  ist.  Davon  besitzt  das 
Cölner  Kunstgewerbemuseum  drei  Stück,  je  eins  die  an  interessanten  nord- 
deutschen Möbeln  überaus  reiche  Sammlung  C.  Roettgen  in  Bonn  und  das 
Museum  des  Zentralgewerbevereins  in  Düsseldorf.  Alle  diese  sowie  ein  paar 
noch  im  Kunsthandel  befindliche  Truhen  derselben  Gattung  sind  auf  der 
linken  Rheinseite  in  der  Gegend  um  Düren  und  Krefeld  immer  in  bäuerlichem 
Besitz  gefunden  worden. 

Vergleicht  man  mit  der  romanischen  Truhe  der  Sammlung  Peyre  die 
Abbildung  einer  Truhe  des  Cölner  Kunstgewerbemuseums  (Abbildung 
Seite  482),  so  ist  in  der  gleichen  Anordnung  der  von  unten  und  von  den 


Truhe  vom  Niederrhein,  XV.  Jahrhundert,  Sammlung  Roettgen  in  Bonn 


Seiten  her  über  die  Vorderfiäche  laufenden  Eisenbänder  das  Nachleben 
einer  romanischen  Überlieferung  unverkennbar.  Die  einfache  Form  der 
rheinischen  Beschläge,  so  sehr  sie  auch  hinter  den  kunstvoll  gewundenen 
und  gefurchten  Eisenbändern  der  Pariser  Truhen  zurückstehen,  bedeutet 
nicht  eine  ländliche  Verkümmerung  der  letzteren,  sondern  sie  ist  romanischer 
Abstammung  so  wie  sie  ist.  Sie  entbehrt  nicht  eines  sicher  romanischen 
Beweisstückes  aus  dem  XIII.  Jahrhundert:  die  Bänder  des  Sakristeischranks 
der  Kathedrale  von  Bayeux*  endigen  in  genau  dieselben  mageren  Lilien 
mit  den  durch  runde  Nagelköpfe  niedergehaltenen  Spitzen,  welche  für  die 
ganze  Gruppe  dieser  niederrheinischen  Möbel  kennzeichnend  sind.  An  einer 
anderen  Truhe  des  Cölner  Museums  (Abbildung  Seite  484)  hat  sich  die  alte 
schöne  Schwingung  der  Lilienblätter,  die  dem  ursprünglichen  Motiv  Reiz 
verlieh,  noch  wohl  erhalten.  An  demselben  Stück  finden  wir  auch  noch  die 
über  die  Fläche  verstreuten  Nagelköpfe,  welche  auf  der  Truhe  von  St.  Denis 

* Vergleiche  Viollet  le  Duc,  Dictionnaire  du  Mobilier  francais,  I,  Abbildung  7. 
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als  Zierat  verwendet  sind  und  als  eine 
weitere  Reminiszenz  romanischer  Eisen- 
behandlung die  an  den  verdickten  Abzweig- 
stellen der  Äste  eingeschlagenen  Linien- 
muster. Da  dieses  Möbel  nur  sparsam  mit 
Eisen  beschlagen  ist,  blieb  Raum  genug 
übrig,  um  flach  und  dünn  eingeschnittene 
lineare  Ornamente,  Kreise  und  Rauten  anzu- 
bringen. Da  nun  die  romanische  Tradition 
hier  so  treu  gewahrt  ist,  könnte  man  auf  die 
Vermutung  kommen,  daß  diese  Gattung 
wirklich  noch  dem  XIII.  und  nicht  dem  XV. 
Jahrhundert  angehört.  Das  erweist  sich  aber 
als  nicht  haltbar.  Auf  einem  cölnischen  Ge- 
mälde der  Verkündigung  im  Erzbischöflichen 
Museum  zu  Utrecht*  ist  eine  solche  nieder- 
rheinische Truhe  mit  den  kennzeichnenden 
Eisenbeschlägen  abgebildet;  das  Gemälde 
stammt  aus  den  Jahren  um  1400.  Eiserne 
Türbeschläge  gleicher  Form  befinden  sich 
auch  in  der  Martinskirche  zu  Oberwesel  am 
Rhein,**  die  im  XV.  Jahrhundert  erbaut 
worden  ist.  Dann  sind  zwei  Truhen  unserer 
Gruppe,  diejenige  der  Sammlung  Roettgen 
(Abbildung  Seite  485)  und  eine  im  Kunstgewerbemuseum  der  Stadt  Cöln,  mit 
kräftig  eingeschnittenen  kreisrunden  Rosetten  geschmückt,  deren  Stilisierung 
auf  das  XV.  Jahrhundert  hindeutet.  Auch  wenn  man  sich  für  das  XIV.  Jahr- 
hundert entscheidet,  befinden  wir  uns  doch  mitten  in  der  Gotik,  keinesfalls 
mehr  im  Zeitalter  der  romanischen  Kunst.  Für  die  Spätgotik  spricht  schließlich 
ein  Argument,  das  sich  nur  vor  dem  Original  aufweisen  läßt,  die  völlig 
glatt  erhaltene  Oberhaut  des  Eichenholzes.  Danach  sind  die  uns  erhaltenen 
Beispiele  frühestens  in  das  XIV.  Jahrhundert  zu  setzen.  Daraus  ergibt  sich 
ferner,  daß  sie  in  einem  ländlichen  Betrieb  geschaffen  sein  müssen;  denn  nur 
ein  solcher  konnte  in  den  Eisenformen  wie  in  dem  glatten  Bretterbau  die  roma- 
nische Überlieferung  durch  zwei  Jahrhunderte  mit  solcher  Zähigkeit  festhalten. 

Diese  Truhen  bieten  uns  die  Möglichkeit  die  richtige  Zeit-  und  Orts- 
bestimmung vorzunehmen  für  einen  sehr  altertümlichen  Schrank  (Abbildung 
Seite  486),  den  F.  Luthmer***  für  das  frühe  Mittelalter  vor  1250  in  Anspruch 
genommen  hat.  Obwohl  er  sich  gegenwärtig  in  Österreich  im  Besitz  des 
Grafen  Hans  Wilczek  befindet,  ist  er  doch  den  niederrheinischen  Truhen 
anzureihen.  Zunächst  spricht  für  die  Zugehörigkeit  zur  selben  Gattung  die 

* Scheibler  und  Aldenhoven,  Cölner  Malerschule,  Tafel  30. 

**  Abgebildet  bei  J.  Raschdorff,  Deutsche  Schmiedewerke,  V.  6. 

***  Luthmer,  Deutsche  Möbel  der  Vergangenheit,  Seite  ii.  Abgebildet  zuerst  bei  J.v.  Falke,  Mitteralterliches 
Holzmobiliar,  Tafel  VIII,  i. 
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Linien  eingeschnitten 
die  Fußbretter  der  ai 
düng  Seite  484  darj 
Dürener  Truhe  in  C 
zieren.  Schließlich  ist 
bau  der  Schrankvorder 
zwei  breiten,  die  Füße  l 
Seitenbrettern  und  z\ 
trennendes  Rahmenhc 
einander  stehenden  Türen  von 


Form  der  Eisenbe- 
schläge; dann  sind 
in  den  Scheiben, 
welche  wie  Ohren 
über  den  Giebel  des 
Schrankes  hinaus- 
ragen, dieselben  Ro- 
setten aus  dünnen 


Richard  Jakitsch,  Ecco  lä 


mäßiger  Breite  für  die  meisten 

niederrheinischen  und  westfälischen  Bauernschränke  des  Mittelalters  und 
ihre  späteren  Nachläufer  geradezu  typisch  geblieben.  Nur  der  obere  Giebel- 
abschluß mit  dem  Satteldach  hat  über  das  XIV.  Jahrhundert  hinaus  nicht 
fortgelebt.  Aber  noch  erhaltene  Giebelschränke,  nämlich  die  zwei  großen 
Sakristeischränke  der  Kathedrale  von  Noyon  und  des  Doms  in  Brandenburg 
an  der  Havel,  weiters  ein  eisenbeschlagenes  Exemplar  und  ein  kleines 
Wandschränkchen  mit  durchbrochen  geschnittenem  Maßwerk,*  beide  in  der 
Sammlung  des  Grafen  Wilczek,  gehören  teils  noch  dem  XIII.,  teils  dem 
XIV.  Jahrhundert  an.  Man  muß  danach  den  niederrheinischen  Schrank  des 
Grafen  Wilczek  zeitlich  an  den  Anfang  unserer  Möbelgruppe  stellen. 

Gegenüber  der  von  verschiedenen  Seiten  vertretenen  Behauptung,  daß 
die  Kastenmöbel  des  Mittelalters  ursprünglich  in  der  Regel  bemalt  gewesen 
seien,  ist  die  Tatsache  beachtenswert,  daß  die  hier  besprochenen  Truhen 
keinerlei  Farbspuren  aufweisen  und  nach  ihrer  Patina  auch  niemals  bemalt 
gewesen  sind,  obwohl  die  Truhenabbildung  auf  dem  erwähnten  Gemälde  im 
Utrechter  Museum  roten  Anstrich  zeigt.  Die  Annahme  der  Farbigkeit  mittel- 
alterlicher Möbel,  die  sich  sowohl  auf  die  Sakristeischränke  von  Bayeux, 
Halberstadt  und  Noyon,  als  auf  die  Anweisungen  in  des  Theophilus 
Diversarum  artium  schedula  stützen  kann,  ist  nur  gültig  für  die  Zeit  bis  zur 
Frühgotik,  so  lange  die  Möbel  glattflächig  waren ; darüber  hinaus  gilt  sie  nur 
noch  für  die  Flachschnittarbeiten  der  Alpenländer.  Sobald  die  plastische 
Schnitzerei  die  vorherrschende  Verzierungsart  der  Schränke  und  Truhen 
wird,  also  noch  im  XIV.  Jahrhundert,  hat  die  Möbelmalerei  als  Regel  ihre 
Rolle  ausgespielt.  Es  haben  sich  zwar  manche  Kastenmöbel  des  XV.  Jahr- 


* Abgebildet  bei  J.  v.  Falke,  Mittelalterliches  Holzmobiliar,  T.  VIII,  2,  3. 
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hunderts,  auch  noch  der  Renaissance  mit  alter,  mehrfarbiger  Bemalung 
erhalten.  Aber  selbst  wenn  sich  erweisen  ließe,  daß  die  Farbigkeit  wirklich 
ursprünglich  war,  was  schwierig  zu  erkennen  ist,  so  würden  diese  vereinzelten 
Stücke  nichts  gegen  die  durchgängige  Farblosigkeit  der  geschnitzten  gotischen 
Möbel  beweisen  können.  Denn  für  die  Farblosigkeit  sprechen  die  zahlreichen 
Abbildungen  gotischer  Stollenschränke,  Bänke,  Truhen  auf  deutschen  und 
niederländischen  Gemälden  des  XV.  Jahrhunderts.  Sie  zeigen  alle  den  hell- 
braunen, natürlichen  Ton  des  gefirnißten  Eichenholzes  als  den  Urzustand, 
wie  er  auch  an  dem  Pult  und  der  Orgel  auf  dem  Genfer  Altar  der  van  Eyck 
zu  sehen  ist.  Die  zeitgenössischen  Gemälde  sind  die  einzigen  einwandfreien 
Zeugen  für  den  Urzustand  der  gotischen  Möbel ; gegen  ihre  Glaubwürdigkeit 
können  die  in  jahrhundertlangem  Gebrauch  veränderten  Möbel  selbst  nicht 
aufkommen. 

RICHARD  JAKITSCH  h» 

VON  RUDOLF  AMESEDER-GRAZ 

IE  Plastik  ist  ein  künstlerisches  Stiefkind  unserer  Zeit. 
Wenn  man  auf  die  hervorragende  Stellung  zurück- 
blickt, die  sie  im  Kunstleben  der  Antike  eingenom- 
men hat,  wenn  man  bedenkt,  daß  die  Dekoration 
architektonischer  und  kunstgewerblicher  Schöp- 
fungen des  Mittelalters  und  der  Renaissance  noch 
eine  vorzugsweise  plastische  war,  während  heute 
das  abstrakte  Ornament  und  die  Malerei  kaum 
für  etwas  anderes  Platz  lassen,  dann  könnte  man 
leicht  auf  den  Gedanken  kommen,  daß  die  Plastik 
eine  unmoderne  Kunstart  sei.  Allein,  was  die 
antike  Welt  an  malerischen  Leistungen  besessen  hat,  ist  in  viel  unvollkom- 
menerem Maße  auf  uns  gekommen  als  ihr  Skulpturenschatz;  unser  Bild  von 
antiker  Kunst  ist  also  einseitig  und  würde  bei  genauerer  Kenntnis  gewiß 
nicht  in  solchem  Maß  für  die  Bevorzugung  der  Plastik  sprechen.  Auch  von 
mittelalterlicher  Malerei  haben  Zeit  und  Bilderstürme  das  meiste  hinweg- 
gefegt. Immerhin  ist  die  Tatsache  nicht  wegzuleugnen,  daß  die  Bildhauer- 
kunst in  unserer  Zeit,  wenigstens  was  die  Ausdehnung  ihres  Schaffensgebiets 
anlangt,  einen  erheblich  geringeren  Spielraum  hat. 

Wirtschaftliche  Gründe  für  kunstgeschichtliche  Wandlungen  anzugeben, 
bleibt  in  den  meisten  Fällen  ein  recht  unerquickliches  Auskunftsmittel.  Allein 
für  das  Zurücktreten  der  Skulptur  in  unserer  Zeit  scheinen  die  wirtschaftlichen 
Gründe  tatsächlich  ausschlaggebend  zu  sein.*  Daß  unsere  Zeit  keinen  Mangel 
an  künstlerischen  Kräften  habe,  die  auf  plastischem  Gebiet  Leistungen  zu  ver- 
zeichnen hätten,  Leistungen  die  sich  den  Besten  der  Vergangenheit  an  die 

* Strzygowski  (Die  bildende  Kunst  der  Gegenwart,  1907,  Seite  95  ff.)  macht  dafür  das  vorherrschende 
Interesse  an  der  Landschaft  gegenüber  dem  an  der  menschlichen  Gestalt  verantwortlich. 
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Richard  Jakitsch,  Strandgut 

sein.  Vielleicht  gab  es  ja  in  dieser  Hinsicht  eine  Zeit  des  Tiefstandes  seit 
Canovas  Tagen;  aber  gegenwärtig  ist  der  Anteil  des  Publikums  an  Erz  und 
Marmor  eher  im  Steigen  begriffen.  Was  unserer  Zeit  in  Wahrheit  fehlt,  oder 

64* 


Seite  stellen  können,  wird  jeder  zugeben  dürfen,  der  sich  der  Namen  Rodins, 
Klingers  und  Meuniers  entsinnt.  Auch  daß  das  Verständnis  und  Interesse 
für  bildhauerische  Werke  erheblich  abgenommen  habe,  wird  kaum  zuzugeben 


Richard  Jakitsch,  Segnender  Erlöser,  Mausoleum  Kottulinsky  in  Neudau 


doch  in  ihr  selten  zu  finden  ist,  das  ist  der  große  Auftraggeber.  Die  Aus- 
führung einer  plastischen  Idee  ist  meist  eine  kostspielige  Sache,  die  Verkaufs- 
chancen für  unbestellte  Skulpturen  sind  sehr  geringe.  So  kommt  es,  daß  viel 
weniger  Künstler  sich  der  Bildhauerei  zuwenden  können  als  den  Schwester- 
künsten, und  diese  meist  der  befruchtenden  Möglichkeit  entbehren  müssen, 
ihre  Werke  in  edlerem  Material  als  Gips  oder  Ton  ausführen  zu  können. 
Das  können  nur  jene,  die  nahe  sind  dem  Gipfel  künstlerischen  Ruhmes 
oder  solche,  denen  ein  glückliches  Geschick  schon  früh  das  Wohlwollen 
eines  kunstverständigen  Mäcens  zu  teil  werden  läßt. 

Zu  diesen  Glücklichen  gehört  ein  junger  steirischer  Künstler,  Richard 
Jakitsch*,  dem  es  in  jüngster  Zeit  gegönnt  war,  einen  Teil  des  plastischen 
Schmuckes  für  das  Mausoleum  des  dahingeschiedenen  Grafen  Adalbert  von 
Kottulinsky  zu  schaffen.  Wie  der  Künstler  diese  Aufgabe  gelöst  hat,  soll 
im  folgenden  dargetan  werden.  Vorher  mögen  aber  einige  frühere  Werke 
herangezogen  werden,  um  einen  Blick  in  die  Entwicklung  des  jungen  Pla- 
stikers zu  geben  und  vor  allem  zu  zeigen,  wie  der  religiöse  Zweck  ihn  zu 
strengerer  Stilisierung  vermocht  hat,  obwohl  seine  Kraft  und  Neigung  vor- 
zugsweise wohl  auf  das  Darstellen  starker  Affekte  abzielt. 

Dies  zeigt  sich  schon  in  seinen  frühesten  Arbeiten,  die  einen  großen 
Zug  in  der  Auffassung  der  Aufgabe,  zugleich  eine  gewisse  Rücksichtslosigkeit 
im  Naturalismus  zeigen.  In  der  lebensgroßen  Gruppe  ,, Schiffbrüchig“  sind 
zwei  männliche  Figuren  vollständig  freiräumig  zu  einem  unentwirrbaren 
Knoten  zusammengeballt.  Das  Postament  wird  durch  eine  sich  überschlagende 
Welle  gebildet,  auf  der  die  Balken  eines  geborstenen  Schiffes  treiben.  Die 
eine  der  Figuren  steht  hoch  aufgerichtet,  den  Arm  um  den  Rest  des  Mastes 
geklammert  und  fleht  inbrünstig  und  zuversichtlich  mit  zusammenge- 
krampften  Händen  zum  Himmel.  Die  zweite  hockt  zu  Füßen  der  ersten, 
zwischen  ihre  Beine  hineingedrängt,  klammert  sich  an  ihr  Gewand  und 

* Geboren  in  Graz  1872;  er  absolvierte  1891  die  Fachschule  für  Modelleure  an  der  dortigen  Staats- 
gewerbeschule und  bezog  dann  die  Akademie  der  bildenden  Künste  in  Wien. 
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blickt  mit  tierischer  Angst  in  das  Wasser. 

Keine  einzige  Ansicht  gibt  hier  ein  völlig 
klares  Bild  der  räumlichen  Anordnung,  nur 
alle  zusammen.  Nicht  plastische  Auffassung 
ist  also  für  diesen  jungen  Künstler  das  Erste, 
nicht  gefällige  Formenschönheit,  sondern 
der  Impetus  seiner  Arbeit.  Darin  ist  er  ein 
Moderner  durch  und  durch.  Die  Italiener, 

Bistolfi  voran,  wagen  sich  gern  an  ähnliche 
Motive.  — Von  ähnlicher  Wucht  ist  das 
unheimliche  ,, Strandgut“,  ein  Bronzerelief, 
für  das  die  Akademie  der  bildenden  Künste 
Jakitsch  den  Rompreis  verlieh  und  das  auf 
der  Pariser  Weltausstellung  mit  einem 
Ehrendiplom  ausgezeichnet  wurde.  Auch 
hier  ist  nichts  von  Hildebrandscher  Relief- 
auffassung zu  finden,  vielmehr  ein  fast  zu 
starkes  Drängen  nach  Naturalismus,  nach 
packendem  Festhalten  der  dargestellten 
Figuren  in  der  wirklichen  Welt.  Schon  die 
Relieftafel  selbst  „brandet“  aus  den  stürmi- 
schen, vollplastischen  Wogen  des  Sockels 
empor.  Die  Komposition  ist  eigenartig  unter 
starker  Betonung  der  Diagonale : Links  im 
Vordergrund  erhebt  sich  aus  den  Wellen 
eine  Klippe,  an  der  zwei  männliche  Figuren 
damit  beschäftigt  sind,  den  Leichnam  eines 
von  der  Flut  angeschwemmten  Weibes  zu 
berauben,  während  ein  dritter  Mann  am 
Gipfel  der  Klippe  sitzt  und  mit  Anstrengung 
vorgebeugt  auf  das  weite,  tosende  Meer 
hinaussieht,  auf  dem  in  verschwimmender 
Ferne  das  Wrack  treibt.  Dieses  ange- 
strengte Schauen  in  die  Weite  hat  Jakitsch 
schon  früher  (1895)  in  der  lebensgroßen 
Gruppe  „Ecco  lä!“  interessiert.  ZweiLazza- 
roni  knien  dort  am  Strande  des  Meeres  und  der  eine  zeigt  dem  andern  mit 
weitausgestreckter  Hand  einen  Gegenstand,  der  kaum  mehr  zu  erschauen  ist. 
Das  Meer  ist  nicht  dargestellt  und  der  Beschauer  soll  alles  nur  dem  Ausdruck 
der  beiden  angespannten  Gesichter  entnehmen.  Ähnlich  gespannt  sieht  auch 
der  eine  der  Strandräuber  ins  Leere  hinaus.  Das  Seltsame  dieser  modern- 
plastischen Komposition  besteht  darin,  daß  die  auf  dem  Felsen  stehenden  oder 
hockenden  Gestalten  ganz  von  der  Brandung  und  dem  Gischt  des  endlos  den 
Hintergrund  füllenden  Meeres  umschlossen  sind.  Zieht  man  von  der  linken 


Richard  Jakitsch,  Nydia 
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Teil,  während  die  rechte 
obere  Hälfte  fast  völlig 
leer  bleibt.  Die  Gruppe 
sieht  dadurch  nicht  nur 
landschaftlich  wie  ein  Ge- 
mälde in  wirkungsvollen 
Kontrasten  komponiert 
aus,  sondern  kommt  in 
ihrer  Bewegtheit  doppelt 
zur  Geltung  gegenüber 
dem  ruhigen,  leeren 
Grunde.  Die  Diagonale 
klingt  in  Einigem  an: 
im  Rücken  des  alten 
Mannes,  im  rechten  Arm 
der  Frau,  im  Oberarm  des 
Schmuckräubers  und  im 
rechten  Arm  des  Aus- 
blickenden. Die  anderen 
dominierenden  Linien 
stellen  sich  unterein- 
ander fast  parallel  in 
starkem  Winkel  gegen 
diese  Diagonale  und 
machen  sie  dadurch 
nur  um  so  auffallender. 
Ruhe  und  Bewegung  prallen  hart  aufeinander.  Und  es  ist  bezeichnend 
für  unsern  Künstler,  daß  er  solchen  Härten  nicht  aus  dem  Wege  geht. 

Im  vollen  Gegensatz  zu  dem  Weg,  den  Richard  Jakitsch  in  diesen 
düsteren  bewegten  Szenen  geht,  steht  die  Art,  wie  er  dem  Weltlichen  ab- 
gewandte Probleme  auffaßt,  vor  allem  in  den  beiden  Lünetten  des  von 
Regierungsrat  Gunolt  erbauten  Mausoleums  Kottulinsky  in  Neudau:  „Segnen- 
der Erlöser“  und  ,, Auferstehung“.  Obwohl  auch  hier  durch  und  durch 
Moderner,  findet  sich  der  Künstler  durch  die  Verbindung  mit  der  Architektur 
und  durch  den  religiösen  Gegenstand  in  eine  strenge,  feierliche  Richtung 
gedrängt,  die  sich  zunächst  in  der  symmetrischen  Komposition  kundgibt. 
Das  Relief  „Segnender  Erlöser“,  die  bedeutendere  der  beiden  Schöpfungen, 
gibt  drei  Halbfiguren,  die  nach  unten  nicht  scharf  abgeschnitten  sind,  sondern 
für  den  Anblick  von  unten  berechnet  wirkungsvoll  in  den  unbehauenen  Stein 
übergehen.  In  der  Mitte  steht  Christus,  aufrecht  und  in  voller  Vorderansicht. 
Das  Haupt  ist  leicht  geneigt,  die  Rechte  mit  schlichter  Stellung  der  Finger 
segnend  in  Schulterhöhe  erhoben,  die  Linke  wie  beruhigend  oder  Stille 
gebietend  leise  begleitend  zur  Seite  gestreckt.  Rechts  und  links  stehen  zwei 
jugendliche  Engel,  gebeugten  Hauptes.  Der  eine  faltet  die  Hände  in  kind- 


oberen zur  rechten  unteren  Ecke  des 
Reliefs  eine  Verbindungslinie, 
so  füllen  die  Figuren  in 
ihrer  bewegten  An- 
ordnung nur  den 
linken  un- 
teren 
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lieber  Weise, 
der  andere  legt 
sie  mit  schöner 
Bewegung  auf 
die  Brust.  Beide 
wenden  sich  mit 
leichter  Drehung 
dem  Erlöser  zu. 

Aus  dem  Hin- 
tergrund, ähn- 
lich wie  in 
Raffaels  Sixtina, 
tauchen  schwe- 
bende Engels- 
köpfchen auf, 
die  ganz  in 
Flachrelief  ge- 
halten sind.  Der 
halbkreisförmige 
Raum  des  Re- 
liefs ist  in  glück- 
licher Weise 
ausgenützt.  Auch 
hier  kann  es 
der  Künstler 
nicht  lassen, 
seine  Figuren 
von  der  Bild- 
fläche  durch 
vollständig  pla- 
stische Ausfüh- 
rung zu  isolieren 
und  zum  Teil 

wohl  auch  über  den  Rahmen  hinauszuführen.  Die  Strenge  der  Anordnung 
gibt  aber  das  deutliche  Gefühl  des  Reliefmäßigen;  und  das  kaum  merkliche 
Überragen  Christi  über  den  Rand  des  Bogens  dient  nicht  naturalistischen, 
sondern  idellen  Zwecken.  Auch  in  dem  Christustypus  hat  der  Künstler  eine 
Zurückhaltung  gezeigt,  die  hoch  angeschlagen  werden  sollte.  Ludwig  Fahren- 
krog,  der  Maler,  ist  in  einem  Artikel  ,,Ist  der  herkömmliche  Christustypus 
echt“  (im  „Türmer“  IX,  3)  dafür  eingetreten,  die  bisherige  Christusdarstellung, 
wie  sie  im  Norden  schon  bei  den  Cölner  Malern  — allerdings  mit  den  Härten 
jener  Zeit  — auftritt,  am  reinsten  ausgeprägt  bei  Dürer  vorliegt  und  sich 
unverändert  noch  bis  auf  Thorwaldsen  erhalten  hat,  fallen  zu  lassen.  Er  beruft 
sich  dabei  auf  das,  was  Strzygowski  (Beilage  zur  ,, Allgemeinen  Zeitung“ 
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Nr.  14  vom  19.  Jänner  1903)  nach- 
gewiesen hat,  daß  aus  frühester  Zeit 
zwei  Darstellungen  Christi  kursieren. 
Die  eine  ist  hellenistisch  und  zeigt 
den  Menschensohn  als  schönen  bart- 
losen Jüngling  mit  längerem  (in  ale- 
xandrinischer  Auffassung  mit  kürze- 
rem) Haar.  Fahrenkrog  verlangt  die 
Darstellung  mit  kurzem  Haar;  Paulus 
sagt  im  ersten  Korintherbrief:  ,,Es  ist 
dem  Manne  eine  Unehre,  so  er  lange 
Haare  zeiget,  für  das  Weib  hingegen 
eine  Ehre“,  und  Fahrenkrog  meint, 
das  wäre  gewiß  nicht  gesagt  worden, 
wenn  es  nicht  zu  Christi  äußerer 
Erscheinung  gepaßt  hätte.  Die  Auf- 
fassung, welche  uns  heute  geläufig  ist, 
der  bärtige  Christus,  stammt,  wie 
Strzygowski  weiter  ausführt,  aus  dem 
Orient  und  kam  mit  jener  Welle  nach 
dem  Abendland,  die  seit  dem  IV.  Jahr- 
hundert den  Hellenismus  überflutete. 
Christus  war  also  wohl  bartlos  und 
vielleicht  auch  kurzhaarig,  meint 
Fahrenkrog;  er  ist  für  diese  Erkennt- 
nis mit  der  künstlerischen  Tat  ein- 
getreten und  er  bildet  seinen  Jesus 
bartlos,  kurzhaarig,  als  schönen  Jüng- 
ling, ähnlich  der  südhellenistischen 
Auffassung,  die  wir  durch  Strzy- 
gowski kennen.  Und  nicht  nur  die 
historische  Treue  ist  es,  die  Fahren- 
krog für  sich  in  Anspruch  nimmt.  Er 
meint  auch,  daß  die  Kunst  das  Recht 
habe,  mit  der  Tradition  zu  brechen, 
um  sich  nach  ihrer  gegenwärtigen 
Anschauung  einen  Christustypus  zu 
bilden,  das  heißt,  daß  ihr  auch  das 
Recht  eingeräumt  werden  müsse,  die 
historische  Treue  hintanzusetzen. 
Das  Recht  auf  künstlerische  Freiheit  wird  freilich  niemand  verkümmert 
werden  dürfen.  Heute  liegen  denn  auch  moderne  Auffassungen  Christi  in  der 
Luft.  Schon  Gebhardt  und  Uhde  haben  Neues  versucht;  aber  sie  haben  das 
Antlitz  Jesus  nicht  verändert;  Klinger  geht  in  seinem  ,, Christus  im  Olymp“ 
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vielleicht  einen  Schritt 
weiter.  Bleibt  die  Kunst 
aber  verständlich,  wenn 
sie  die  uns  geläufigen 
Züge  des  Antlitzes  Christi 
durch  fremde  ersetzt? 

Es  ist  kein  Zweifel, 
daß  man  auf  diese  Frage 
unter  Umständen  mit  Ja 
antworten  kann.  In  erster 
Linie  ist  es  die  graphi- 
sche Kunst,  dann  wohl 
auch  die  Malerei,  die  ge- 
nügend deutliche  Mittel 
hat,  um  über  die  Person 
des  Dargestellten  keinen 
Zweifel  aufkommen  zu 
lassen.  Anders  steht  es 
bei  der  Plastik.  Würde 
Jakitsch  seinen  Christus 
bartlos  und  kurzlockig 
dargestellt  haben,  so  wäre 
ihm  nur  durch  äußer- 
liche Mittel,  etwa  einen 
Kreuznimbus,  die  Mög- 
lichkeit geboten  gewesen, 
den  „Erlöser“  kenntlich 
zu  machen.  Die  Plastik, 
besonders  aber  die  eines 
Grabbaues,  muß  eine  deut- 
liche, klare  Sprache  spre- 
chen, eine  Sprache,  die 
jeder  Sehende  versteht 
und  die  weder  den  Be- 
steller noch  den  Gläu-  Richard  jakitsch,  Humanität 

bigen  beunruhigt.  Ein- 
mal mag  ja  die  Zeit  kommen,  da  die  voranschreitende  graphische  Kunst  uns 
mit  dem  historischen  und  modern  umgebildeten  Christusideal  genügend 
vertraut  gemacht  hat.  Dann  wird  auch  der  Plastiker  es  wagen  dürfen,  mit 
der  neuen  Vorstellung  vorsichtig  zu  operieren;  jede  Übereilung,  jede  vor- 
schnelle Kühnheit  würde  sich  durch  Unverständlichkeit  des  Werkes  rächen. 
Jakitsch  ist  daher  mit  Recht  beim  hergebrachten  Christustypus  geblieben. 

Die  zweite  Komposition  an  dem  Grabmal  des  Grafen  Kottulinsky  in 
Neudau  gibt  die  ,,  Auferstehung“.  Christus  entsteigt  mit  ausgebreiteten 
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Armen  dem  Grab,  das  freilich  etwas  nüchtern  gebildet  ist.  Rechts  und  links 
von  ihm,  vielleicht  etwas  zu  weit,  stehen  anbetende  Engel  mit  weichen,  fast 
süßen  Formen.  Die  beiden  Söldner  stehen  dazu  wohl  in  zu  hartem  Gegensatz, 
doch  sind  sie  geschickt  in  die  Ecken  hineinkomponiert.  Hier  tritt  der  Künstler 
des  „Strandgut“  wieder  hervor.  Beide  Figuren  haben  tierisch  stumpfe  Ge- 
sichter, der  eine  staunend,  der  andere  vor  maßlosem  Entsetzen  über  die 
Erscheinung  zurückprallend.  Nicht  nur  die  Verzerrung  ihrer  Züge  wirkt 
auffällig;  vielleicht  bringt  die  starke  Betonung  der  Ecken  sogar  eine  zu 
starke  Entlastung  der  Mittelachse  mit  sich. 

Der  Künstler  hat  sich  schon  früher  in  Sepulkralplastik  versucht,  so  in 
dem  Holub-Denkmal  auf  dem  Wiener  Zentralfriedhof,  dem  Grabdenkmal 
der  Familie  Sigl  in  Langenwang  (Obersteier)  und  vor  allem  einer  Figur  des 
Grabmals  Martha  Schale  am  evangelischen  Friedhof  in  Graz,  einer  seiner 
edelsten  Schöpfungen.  Aus  dem  Dunkel  der  umgebenden  Bäume  tritt  die 
Figur  einer  poetisch  bekleideten  Frau,  die  Augen  mit  der  Rechten  bedeckend, 
die  herabsinkende  Linke  hält  Mohnblüten  ...  So  scheint  die  junge  Frau 
träumend  zu  wandeln,  ein  Stück  des  Totengartens  und  ihr  eigenes  Monu- 
ment zugleich. 

Dasselbe  Wandeln  ohne  Sehen,  ein  Motiv,  das  den  Künstler  offenbar 
sehr  angezogen  hat,  zeigt  eine  Nydia  in  lebensgroßer  Figur.  Gleichfalls  an 
die  Antike  gemahnt  die  weiche,  schöne  Frauengestalt  der  Humanität, 
welche  die  Blinden  beschützt.  Sie  ist  — zwei  Kinder  zu  Füßen  — als  Vestibül- 
gruppe im  k.  k.  Blindenerziehungsinstitut  in  Wien  aufgestellt. 


KLEINE  NACHRICHTEN 

Buntpapierausstellung  in  Berlin.  Die  Bibliothek  des  königlichen 

Kunstgewerbemuseums  pflegt  von  Zeit  zu  Zeit  die  Hauptstücke  ihrer  Sammlungen 
in  übersichtlicher  Gliederung  dem  Publikum  vorzuführen.  Zur  Zeit  ist  der  größte  Teil  der 
Sammlung  von  Buntpapieren  aus  alter  und  neuer  Zeit  im  Lichthof  des  königlichen  Kunst- 
gewerbemuseums ausgestellt.  Ein  reizend  ausgestatteter  kleiner  Führer  von  Peter  Jessen 
orientiert  über  die  Ausstellung.  Die  Sammlung  ist  nach  dem  Gesichtspunkt  der  ver- 
schiedenen Herstellungsarten  der  Buntpapiere  aufgestellt;  den  Mittelpunkt  jeder  Abteilung 
bilden  Schränke  mit  Beispielen  von  Verwendungen  der  verschiedenen  Arten  von  Bunt- 
papieren zu  Buchumschlägen,  Vorsatzpapieren,  Aktendeckeln,  Kästchen  und  so  weiter. 
An  bestimmten  Tagen  wird  die  Fabrikation  von  Buntpapieren  verschiedener  Techniken 
praktisch  vorgeführt,  wodurch  mancherlei  Anregung  gegeben  und  das  Verständnis  für  die 
ausgestellten  Papiere  erhöht  wird. 

Die  älteste  Art  der  Buntpapierfabrikation  in  Deutschland,  der  Prägedruck,  ist  durch 
sehr  schöne  Beispiele,  meist  ungebrauchte  Bogen  der  Fabriken  in  Augsburg  und  Nürnberg, 
vertreten.  Die  verwendeten  Muster  sind  ganz  dem  Kreise  der  zeitgenössischen  Ornamentik 
entnommen;  Laub-  und  Rankenwerk,  Groteske  und  Maureske,  wie  wir  sie  aus  den 
Ornamentstichen  des  XVII.  und  XVIII.  Jahrhunderts  kennen.  Daneben  kommen  noch 
Heiligenbilder  und  Tierfiguren,  Sprüche  und  Alphabete  in  Anwendung.  Die  Farben  sind 
hauptsächlich  Kombinationen  von  Weinrot,  Indigoblau  oder  hellem  Schweinfurtergrün  mit 
Gold  oder  Silber,  in  späterer  Zeit  wurden  auch  mehrfarbige  Muster  hergestellt. 
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Diese  Prägepapiere  wurden  nachgeahmt  durch  den  um  die  Mitte  des  XVII.  Jahr- 
hunderts aufkommenden  Modeldruck,  der  die  goldenen  Ranken  indessen  bloß  aufdruckte, 
ohne  sie  im  Relief  einzupressen.  Daneben  verwendete  er  verschiedene  Farben  und  Muster, 
dem  wechselnden  Geschmack  der  Zeit  entsprechend.  Die  Muster  der  Kattunstoffe  wurden 
oft  ohne  weiteres  auf  das  Papier  übertragen,  ebenso  Tapetenmuster.  Oft  wurden  auch 
Holzmodel  auf  Kleisterpapieren  abgehoben. 

Diese  wurden  durch  Aufstreichen  von  gefärbtem  Kleister  hergestellt,  der  dann  mit 
Kämmen  oder  Stiften  gitterartig  oder  streifig  gemustert  wurde.  Einfachere  Kleisterpapiere 
wurden  durch  Abtupfen  des  Pinsels  hergestellt,  wobei  auch  mehrere  Farben  zur  Ver- 
wendung kamen. 

Die  weiteste  Verbreitung  fanden  die  Marmor-  oder  Tunkpapiere.  Ihre  Herkunft  ist 
noch  ungewiß.  Es  steht  indessen  fest,  daß  die  Türken  schon  im  XVI.  Jahrhundert,  ja  viel- 
leicht schon  früher,  diese  Technik  kannten  und  in  hoher  Vollendung  ausübten.  Die  herr- 
lichen Muster,  welche  die  k.  k.  Hofbibliothek  in  Wien  zur  Zeit  in  ihrer  Bucheinband- 
ausstellung vorführt,  beweisen  dies  zur  Genüge.  In  Deutschland  und  in  Frankreich  fanden 
dann  die  Tunkpapiere  als  Buchvorsätze  rasch  Aufnahme.  Die  großzügigen  Muster  in  Rot, 
Blau  und  Gelb  bilden  die  Regel.  Erst  später,  um  1800,  wurden  einfarbige  graue  und  braune 
Muster  in  größerer  Menge  angefertigt;  durch  das  Einspritzen  von  Tropfen  entstanden  dann 
die  bekannten  Muster,  die  dem  Schnitt  durch  eine  fettreiche  Wurst  nicht  unähnlich  sehen. 

Alle  diese  Techniken  mit  Ausnahme  des  Prägedrucks  hat  die  Industrie  des  XIX.  Jahr- 
hunderts übernommen.  Aber  je  weiter  man  sich  von  der  alten  Zeit  entfernte,  je  schwächer 
die  Tradition  wurde,  um  so  geschmackloser  und  lederner  wurden  die  Muster  der  Bunt- 
papiere. Als  vollends  die  grellen  Anilinfarben  in  der  Buntpapierfabrikation  Aufnahme 
fanden,  schwand  der  letzte  Rest  der  alten  Harmonie  in  Form  und  Farbe.  Nur  selten  findet 
man  in  der  Auswahl  von  Industriepapieren,  welche  die  Ausstellung  bietet,  ein  wirklich 
erfreuliches  Muster,  eine  traurige  Tatsache,  wenn  man  bedenkt,  daß  selbst  die  ausgestellten 
Papiere  aus  der  Fülle  der  Marktware  sorgfältig  ausgewählt  sind.  Gegen  die  alten  kernigen 
Muster  sehen  diese  neuen  Papiere,  besonders  die  mit  der  Maschine  hergestellten  ein- 
farbigen Streich-  und  Kleisterpapiere,  lackiert  und  schal  aus. 

Hier  setzt  nun  die  Arbeit  unserer  modernen  Künstler  ein.  Otto  Eckmann  knüpfte  als 
erster  wieder  an  die  alte  türkische  Tradition  an,  welche  aus  den  Linien  und  Flecken 
Blumen  und  Blätter  herausschälte  und  neben  lebhaften  Farben  auch  zarte  Töne  zur  An- 
wendung brachte.  Was  Eckmann  vielen  Künstlern  voraus  hatte,  war  eine  scharfe  Selbst- 
kritik: Von  den  vielen  Papieren,  die  er  anfertigte,  ließ  er  nur  wenige  an  das  Publikum 
gelangen;  die  anderen  behielt  er  zurück,  sie  genügten  ihm  nicht.  Neben  Eckmann  verdient 
der  Kopenhagener  Buchbinder  Anker  Kyster  an  erster  Stelle  genannt  zu  werden,  der  sowohl 
in  der  Tunkpapiertechnik  als  auch  in  der  Herstellung  von  Kleisterpapieren  Vortreffliches 
leistete.  Er  bevorzugt  stumpfe,  zarte  Töne  und  großzügige  Muster,  die  er  immer  harmonisch 
zueinander  zu  stimmen  weiß.  Andere  Künstler,  wie  der  Buchgewerbler  Ochmann  und  der 
Drucker  Poeschel  in  Leipzig,  kommen  in  der  Wirkung  nahe  an  Anker  Kyster  heran,  ohne 
indessen  seine  Originalität  zu  besitzen.  Einen  ganz  neuen  Ton  schlagen  die  Künstler  der 
Wiener  Werkstätten  an:  Ein  fröhliches  Farbenspiel,  zwischen  den  bunten  Linien  und 
Feldern  launige  Tiere,  die  aber  immer  im  Papierstil  bleiben  und  nie  auf  Naturwahrheit 
Anspruch  machen,  wie  das  bei  den  Versuchen  jüngerer  Künstler  etwa  der  Fall  ist.  Von 
dem  Buchbinder  Karl  Beitel  und  den  Malern  Kolo  Moser  und  Josef  Hoffmann  sind  sehr 
schöne  Papiere  ausgestellt,  die  den  Clou  dieser  Abteilung  bilden. 

Eine  ähnliche  Stellung  nimmt  Lilli  Behrens  in  der  Herstellung  der  Kleisterpapiere 
ein.  Ihre  zarten  Blumen  auf  leicht  getöntem  Grund  sind  vielleicht  nur  zu  sehr  naturgetreu, 
aber  immer  zeigt  die  Künstlerin  einen  feinen  Farbensinn  und  ein  feines  Gefühl  für  den 
Rhythmus  der  Fläche.  Sie  macht  es  den  andern  Künstlern  schwer,  nach  ihr  noch  etwas 
Neues  zu  erfinden,  denn  die  Mittel  der  Kleistertechnik  sind  beschränkt  und  sie  hat  nahezu 
alle  erschöpft.  Der  Buchbinder  Kersten  in  Berlin  ist  durch  die  originelle  Herstellungsweise 
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seiner  Kleisterpapiere  bemerkenswert:  Das  Papier  wird  gestrichen  und  dann  mannigfach 
geknickt  oder  gefaltet,  wodurch  das  Muster  entsteht.  Auch  in  der  Herstellung  von  auf- 
gespritzten Mustern,  zum  Teil  mit  Verwendung  von  Säuren  und  Salzen,  verdanken  wir  ihm 
einige  gelungene  technische  Versuche.  Solche  sind  von  Poeschel  ebenfalls  mit  Erfolg 
angestellt  worden. 

Die  alten  Modeldruckmuster  sind  von  Emil  Rudolf  Weiß  mit  großem  Erfolg  wieder 
aufgenommen  worden.  Er  übertrifft  oft  die  alten  Muster,  teils  in  der  alten  Holzschnittmanier, 
teils  in  der  neueren  Steindrucktechnik  arbeitend.  Diese  hat  den  Modeldruck  mehr  und 
mehr  verdrängt.  Sie  wird  von  vielen  Künstlern,  wie  Hupp  und  dem  Karlsruher  Künstler- 
bund mit  Erfolg  angewendet.  Die  Fabrik  von  Hochdanz  in  Stuttgart  hat  ebenfalls  sehr 
schöne  Beispiele  von  Buntpapieren  in  Steindruck  geliefert. 

Daneben  werden  jetzt  vereinzelte  Versuche  mit  Drucken  von  geschnitzten  Linoleum- 
platten und  Schablonen  angestellt.  Eine  Kollektion  von  schablonierten  Mustern,  die  an  der 
Unterrichtsanstalt  des  königlichen  Kunstgewerbemuseums  in  Berlin  in  der  Fachklasse  des 
Professor  Orlik  angefertigt  wurden,  sind  besonders  gelungen.  Einen  hervorragenden  Platz 
unter  diesen  neuen  Versuchen  nehmen  die  Stempelmuster  des  Fräulein  M.  von  Uchatius 
ein,  die  mit  sicherem  dekorativen  Gefühl  die  Fläche  mit  lustigen  Tieren  belebt.  Eine 
stattliche  Anzahl  von  Arbeiten  talentierter  Kunstgewerbeschüler  sagt  uns,  daß  ein  kräftiger, 
gut  geschulter  Nachwuchs  da  ist,  der  die  künstlerischen  Bestrebungen  unserer  Zeit  auf- 
nimmt und  weiter  verarbeitet. 

Angesichts  der  meist  übel  beratenen  Industrie  und  der  glänzenden  Leistungen  einzelner 
Künstler  ist  es  nur  zu  wünschen,  daß  sich  die  Vereinigung  von  Kunst  und  Handwerk  recht 
bald  vollzieht  und  künstlerische  Kräfte  von  den  industriellen  Unternehmungen  als  Beiräte 
oder  Leiter  zugezogen  werden.  Dann  werden  die  geschmacklosen  Artikel  mehr  und  mehr 
vom  Markt  verschwinden  und  die  künstlerischen  Produkte  werden  nicht  nur  dem  begüterten 
Liebhaber,  sondern  dem  ganzen  Publikum  erreichbar  sein. 

Berlin  Dr.  Rudolf  Bernoulli 

ZUR  BUNTEN  HAFNERKERAMIK  DER  RENAISSANCE  IN  SALZ- 
BURG. ImIX. Jahrgang  dieser  Zeitschrift  habe  ich  bei  der  Besprechung  des  prächtigen 
Werkes,  das  mein  Freund  Alfred  Walcher  von  Moltheim  über  die  in  der  Überschrift  ange- 
deutete, bis  dahin  so  wenig  bekannte  Gruppe  bunter  deutscher  Hafnerarbeiten  geschrieben 
hat,  auch  den  jetzigen  Aufenthaltsort  eines  interessanten  Reliefs  nachgewiesen,  das  seit  1872 
verschollen  war  und  eine  Arbeit  des  besten  Salzburger  Töpfers  in  der  zweiten  Hälfte  des 
XVI.  Jahrhunderts,  des  Meisters  Hi  ist.  Dieses  Relief  ist  in  der  Sammlung  des  Herrn  von 
Lanna  in  Prag.  Nun  hat  Architekt  J.  Leisching  in  einer  Besprechung  dieser  Samm- 
lung (Mitteilungen  des  mährischen  Gewerbemuseums  in  Brünn  1907,  Seite  41)  dieses 
Relief  abgebildet  und  einem  Meister  Hans  Rogel  zugeschrieben.  Im  Texte  wird  unter  Be- 
rufung auf  Walcher  und  mich  diesem  Hans  Rogel  ohneweiters  die  gesamte  Tätigkeit  des 
Meisters  IR  gegeben.  Jaennicke  und  Demmin  haben  uns  nun  mit  einer  so  reichen  Auswahl 
keramischer  Mythen  beglückt,  daß  es  wohl  berechtigt  ist,  diese  neue  oder  eigentlich  schon 
35  Jahre  alte,  wenn  auch  bisher  nur  handschriftlich  existierende  Hans  Rogel-Mythe  zu 
zerstören.  Walcher  nennt  diesen  Namen  nirgends,  im  Gegenteil,  er  konstatiert  ausdrück- 
lich, daß  leider  kein  Töpfername  in  den  Akten  der  Salzburger  Innung  vorkommt,  der  auf 
den  Meister  IR  paßt  und  erklärt  diesen  befremdlichen  Umstand  damit,  daß  letzterer  wohl 
Stiftshafner  gewesen  sei,  also  eine  analoge  Erscheinung  wie  die  hofbefreiten  Goldschmiede, 
deren  wir  am  kaiserlichen  Hofe  eine  Reihe  kennen  und  die  von  der  Punzierung  entbunden 
waren.  Woher  hat  nun  J.  Leisching  seinen  Hans  Rogel?  Dieser  Name  steht,  soweit  ich 
mich  erinnere,  mit  Bleistift  in  moderner  Schrift  auf  der  Rückseite  des  Reliefs  vermerkt  und 
geht  wohl  auf  den  Vorbesitzer  oder  den  Verfasser  des  Auktionskatalogs  Koller  zurück,  der 
unter  den  zahlreichen  PR-Monogrammisten  bei  Nagler  sich  den  ihm  Geeignetsten  heraus- 
suchte, den  biederen  Augsburger  Formschneider  Hans  Rogel,  welcher  mit  der  Keramik 
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gar  nichts  zu  tun  hatte.  Nagler  selbst  erwähnt  nichts  von  einer  keramischen  Arbeit  Rogels. 
Hoffentlich  verschwindet  mit  dieser  Feststellung  Hans  Rogel  für  immer  aus  der  Geschichte 
der  Salzburger  Hafnerkeramik.  E.  W.  Braun 

Aachen.  Die  Ausstellung  für  christliche  Kunst  zu  Aachen  wurde  am  15.  August 
L durch  den  Protektor  derselben,  Kardinal  und  Erzbischof  Fischer  von  Cöln,  eröffnet. 
Die  Ausstellung  steht  unter  der  Leitung  der  Herren  Professor  Dr.  Schmid  und  Museums- 
direktor Dr.  Schweitzer  sowie  des  Herrn  Pfarrers  Dr.  Kaufmann.  Sie  ist  durch  die  Teil- 
nahme, die  sie  in  Belgien  wie  in  Holland  gefunden,  über  die  ursprünglichen  Grenzen  weit 
hinausgewachsen.  Das  gilt  in  erster  Linie  von  der  älteren  kirchlichen  Kunst.  Durch  das 
Entgegenkommen  der  Bischöfe  von  Lüttich  und  Roermond  konnten  eine  große  Anzahl 
wertvoller  mittelalterlicher  Stücke  noch  im  letzten  Augenblick  gewonnen  werden,  vor- 
wiegend Gold-  und  Silberschmiedarbeiten.  So  das  kostbare  bisher  nirgends  ausgestellte 
Kopfreliquiar  des  heiligen  Servatius  aus  dem  Münsterschatz  zu  Maestricht,  aus  dem  auch 
ein  frühromanisches  Kreuz  und  die  zwei  schon  auf  der  Lütticher  Ausstellung  gezeigten 
Reliefs  stehender  Engel  mit  Rauchfässern  (XII.  Jahrhundert)  hergeliehen  wurden.  St.  Croix 
zu  Lüttich  gab  das  vortreffliche  romanische  Triptychonreliquiar  mit  der  Heiligkreuzpartikel, 
Eichenholz,  mit  getriebenen  vergoldeten  Kupferplatten  bedeckt,  aus  der  Mitte  des  XII.  Jahr- 
hunderts. Dem  XIII.  Jahrhundert  gehört  der  Reliquienschrein  der  Heiligen  Otto  und  Georg 
an,  aus  der  Kirche  zu  Amay.  Aus  Aachen  und  Umgebung  sind  besonders  Goldschmied- 
arbeiten der  Spätgotik  und  der  Renaissance  in  großer  Zahl  zusammengestellt,  durch  deren 
Bearbeitung  die  Geschichte  der  Aachener  Goldschmiedkunst  wesentlich  gefördert  werden 
dürfte,  da  sie  eine  Reihe  unbekannter  Beschauzeichen  und  wichtiger  Datierungen  enthalten. 
Fast  vollständig  konnten  die  reichen  Kirchenschätze  von  St.  Johann  zu  Burtscheid  und  von 
Cornelymünster  vorgeführt  werden.  Von  den  großen  Bronzegüssen  sei  das  interessante 
Adlerpult  der  Pfarrkirche  zu  Erkelenz  aus  der  ersten  Hälfte  des  XV.  Jahrhunderts  erwähnt, 
dann  der  monumentale  Barock-Silberaltar  der  Pfarrkirche  St.  Michael  zu  Aachen.  In  der 
Abteilung  der  Paramente  sind  neben  der  bekannten  Burgunderkasel  der  Pfarrkirche  zu 
Erkelenz  noch  hervorragende  Chormäntel  und  Kasein  ausgestellt.  Von  Holzschnitzereien 
ist  ein  flandrischer  Altar  aus  der  Kirche  zu  Elmpt  zu  erwähnen,  ferner  einige  Hauptwerke 
der  Sammlung  Moest,  die  bekanntlich  durch  Direktor  Dr.  Schweizer  kürzlich  für  das 
Aachener  Museum  erworben  ist ; darunter  die  Figur  des  Mohrenkönigs  aus  der  süddeutschen 
Königsanbetung,  die  heilige  Elisabet  in  der  Art  des  Veit  Stoß,  eine  gut  bewegte  Heiligen- 
figur der  Schule  von  Calcar  und  anderes  mehr.  Die  moderne  Kunst  gliedert  sich  in  zwei 
räumlich  getrennte  Teile,  deren  einer  vorwiegend  dem  heutigen  Aachener  kirchlichen 
Kunsthandwerk  und  verwandten  Schöpfungen  aus  Düsseldorf,  Kevelaer  und  so  weiter  Vor- 
behalten ist  und  teilweise  einen  mehr  retrospektiven  Charakter  hat.  Die  Haupträume  sind 
der  modernen  kirchlichen  Kunst  gewidmet.  Neben  den  bekannten  Arbeiten  der  deutschen 
Gesellschaft  für  christliche  Kunst  zu  München  sehen  wir  zwei  monumentale  Entwürfe  von 
Thorn  Pricker,  eine  kleine  Gruppe  von  Werken  des  Berliners  Melchior  Lechter,  einen 
heiligen  Georg  von  Lederer,  vortreffliche  Studien  Eduard  von  Gebhardts,  dekorative  Ge- 
mälde von  Maurice  Denis  aus  der  Kirche  zu  Vezinet,  Arbeiten  von  Toorop,  Minen  und 
Molkenboer.  Von  Architekten  seien  Joseph  Cuypers,  Bentley,  Schilling  und  Gräbner, 
Peter  Behrens,  Fritz  Schumacher,  Pützer  und  andere  erwähnt.  Eine  große  Zahl  von 
Arbeiten  von  Wilson,  Richmond,  Ashbee  werden  noch  erwartet,  so  daß  die  englische 
Abteilung  wohl  die  glänzendste  wird.  Besonders  beachtenswert  ist  neben  der  Sonder- 
ausstellung des  Bildhauers  Moest  diejenige  der  Beuroner-Schule,  die  nicht  nur  bekannte 
ältere  Entwürfe  und  Kartons,  sondern  auch  vorzügliche  neue  kirchliche  Geräte  und  Sticke- 
reien darbietet.  Ihren  Raum  hat  Pater  Willibrord  höchst  stimmungsvoll  in  Weiß  und  Gold 
gehalten.  In  der  großen  Galerie  haben  die  Düsseldorfer  Kunstgewerbeschule  des  Professors 
Behrens  und  die  Crefelder  unter  Leitung  von  Direktor  Wolbrandt  in  Sonderräumen  ihr 
Können  auf  dem  Gebiet  kirchlicher  Kunst  gezeigt. 
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PRBISAUSSCHRBIBUNG.  Das  kunstgewerbliche  Museum  in  Prag  schreibt  aus 
den  von  der  Handels-  und  Gewerbekammer  in  Prag  hiezu  gewährten  Mitteln  folgende 
Preisaufgaben  aus:  I.  Abzeichen  für  Mitglieder  der  Ausschüsse  der  Jubiläumsausstellung 
des  Bezirkes  der  Prager  Handels-  und  Gewerbekammer  1908,  welches  auch  als  Legitimation 
zum  Eintritt  in  die  Ausstellung  dienen  soll.  Vorzulegen  ist  ein  in  Silber  getriebenes  Modell, 
welches  eventuell  in  Email  verziert  sein  kann.  Erster  Preis  250  Kronen;  zweiter  Preis 
180  Kronen;  dritter  Preis  120  Kronen,  II.  Kinderspielzeug  aus  Holz,  eine  Prager  Marktszene 
darstellend  und  höchstens  aus  sechs  Figuren  bestehend.  Die  Figuren  oder  Gruppen  dürfen 
nicht  über  20  Zentimeter  hoch  sein.  Das  Spielzeug  muß  für  eine  leichte  und  billige  Ver- 
vielfältigung geeignet  sein.  Erster  Preis  200  Kronen;  zweiter  Preis  150  Kronen;  dritter 
Preis  100  Kronen.  III.  Entwurf  eines  Musikprogramms  für  die  Jubiläumsausstellung  des 
Bezirkes  der  Prager  Handels-  und  Gewerbekammer  1908.  Das  Programm  soll  in  gefälligem 
Oktavformat  entweder  lithographisch  in  drei  bis  vier  Farben  oder  in  Dreifarbendruck  aus- 
geführt werden.  Erster  Preis  200  Kronen;  zweiter  Preis  150  Kronen;  dritter  Preis 
100  Kronen.  Die  zur  Konkurrenz  eingereichten  Gegenstände  müssen  sich  durch  selbständige 
Auffassung  und  technisches  Können  auszeichnen.  Nähere  Bestimmungen  enthält  die 
Konkurrenzordnung.  An  der  Konkurrenz  können  sich  in  Böhmen  ansässige  Kunstgewerbe- 
treibende oder  bei  solchen  in  Verwendung  stehende  Mitarbeiter  beteiligen;  ferner  die  nach 
Böhmen  zuständigen  absolvierten  Schüler  der  k.  k.  Kunstgewerbeschule  in  Prag  und  der 
gewerblichen  Fachschulen  Böhmens  und  die  in  den  betreffenden  Fächern  selbst  schaffenden 
Künstler.  Die  Arbeiten  sind  längstens  bis  i,  November  1907  an  das  kunstgewerbliche 
Museum  abzuliefern;  die  betreffenden  Arbeiten  sind  mit  einem  Motto  oder  Zeichen  zu 
versehen  und  der  Name  und  die  genaue  Adresse  sind  in  einem  versiegelten  Umschlag, 
welcher  das  gleiche  Motto  oder  Zeichen  trägt,  beizulegen. 

MITTEILUNGEN  AUS  DEM  K.  K.  ÖSTER- 
REICHISCHEN MUSEUM 

Kuratorium.  Der  Professor  an  der  juridischen  Fakultät  der  tschechischen  Uni- 
versität und  Mitglied  des  Kuratoriums  des  k.  k.  Österreichischen  Museums  Dr.  Josef 
Stupecky  ist  am  24.  August  in  Chlum  bei  Hartmanitz  infolge  eines  Schlaganfalles  gestorben. 
Der  Verblichene  gehörte  dem  Kuratorium  des  k.  k.  Österreichischen  Museums  seit  dem 
Jahr  1900  als  Mitglied  an. 

BBSUCH  DBS  MUSBUMS.  Die  Sammlungen  des  Museums  wurden  in  den  Mo- 
naten Juli  und  August  von  4890,  die  Bibliothek  von  1589  Personen  besucht. 


LITERATUR  DES  KUNSTGEWERBES 


I.  TBCHNIKUNDALLGBMBINBS. 

ÄSTHBTIK.  KUNSTGBWBRB- 

LICHBR  UNTBRRICHT 

BRAUNSCHVIG,  M.  L’Art  et  l’Enfant.  Essai  sur  l’edu- 
cation  esthetique.  Preface  de  Jean  Lahor,  Toulouse, 
imp.  Douladoure-Privat,  libr.  Privat.  In- 16,  400  p. 

GURLITT,  Cornel.  Die  deutsche  Kunst  des  XIX.  Jahr- 
hunderts. Gr.  8°.  Leipzig,  E.  A.  Seemann. 

HINDERLING,  H.  Zeichenreformen  in  Österreich  und 
Deutschland.  (Zeitschrift  für  Zeichen-  und  Kunst- 
unterricht, 5.) 


LUX,  J.  A.  Zweckbegriff  und  Materialsprache  im  Kunst- 
gewerbe. (Die  Grenzboten,  Taf.  66,  Jahrgang  14.) 

SCHMIDT.  Die  Prinzipien  in  Peter  Behrens’  Flächen- 
schmuck. (Gewerbeblatt  aus  Württemberg,  24.) 

SPELTZ,  Architekt,  Alex.  Dokumente  der  ornamentalen 
Baukunst  unserer  Zeit.  Für  Architekten,  Bildhauer, 
Maler,  Zeichner,  Maurer,  Steinmetze  und  Zimmer- 
meister, Stukkateure,  Kunstschmiede,  Tischler, 
Glaser  und  andere  mehr.  12  Hefte.  (Je  8 Taf.) 
Fol.  Dresden,  ä Mk.  2. — . 

STRZYGOWSKI,  Jos.  Die  bildende  Kunst  der  Gegen- 
wart. Ein  Büchlein  für  jedermann.  (XVI,  27g  S. 
mit  Abb.)  8°.  Leipzig,  Quelle  & Meyer.  Mk.  4.—  . 


501 


WILLOUGHBY,  L.  Monmouth.  (The  Connoisseur, 
Aug.) 

II.  ARCHITEKTUR.  SKULPTUR. 

BODE,  Wilh.  Die  italienischen  Bronzestatuetten  der 
Renaissance.  (In  lo  Lieferungen.)  i.  Lieferung. 
(i8  Lichtdr.-Taf.  mit  illustriertem  Text  S.  i bis  8.) 
Fol.  Berlin,  B.  Cassirer.  Mk.  25. — . 

— and  M.  MARKS.  Italian  Bronze  Statuettes  of  the 
Renaissance.  In  10  Parts.  London,  Grevel,  ä 25  s. 

EBE,  G.  Ausbau  deutscher  Wohnräume  in  Holz. 
(Wiener  Bauindustriezeitung,  32  ff.) 

KLEINSCHMIDT,  B.  Zwei  mittelalterliche  Elfenbein- 
kämme. (Zeitschrift  für  christliche  Kunst,  XX,  2.) 

KREUTZMANN,  M.  Neue  Grabsteinformen.  Eine 
Sammlung  einfacher  Entwürfe  im  neuzeitlichen 
Geschmack.  30  Taf.  Fol.  Zürich,  M.  Kreutzmann. 
Mk.  32.  — . 

KURHAUS,  Das  neue,  in  Wiesbaden.  (Deutsche  Bau- 
zeitung, 36  f.) 

LEFEVRE,  L.  E.  Le  symbolisme  du  portail  meridional 
de  la  cathedrale  de  Chartres.  (Revue  chretien,  1907, 
März.) 

RIEHL,'B.  Der  Dom  zu  Regensburg.  (Beilage  zur  Allge- 
meinen Zeitung,  Heft  19.) 

SCHNÜTGEN,  A.  Neue  Statue  des  heiligen  Antonius 
von  Padua.  (Zeitschrift  für  christliche  Kunst,  XX,  3.) 

SCHÖNERMARK,  G.  Das  Fußbrett  am  Kreuze  Christi. 
(Zeitschrift  für  christliche  Kunst,  XX,  3.) 

Sommer-  und  Ferienhäuser  aus  dem  Wettbewerb  der 
Woche.  (10.  Sonderheft  der  Woche.)  XVI,  127  S. 
mit  Abb.  4°.  Berlin,  A.  Scherl.  Mk.  2. — . 

STIFTSKIRCHE,  Die,  zu  Garsten  in  Oberösterreich. 
(Wiener  Bauindustriezeitung,  38.) 

WEBER,  A.  Baugeschichtliches  aus  der  Regierungszeit 
unseres  Kaisers.  (Österreichisches  Jahrbuch,  1907.) 

WOLLE,  R.  Das  Völkerschlachtdenkmal  bei  Leipzig. 
(Deutsche  Bauzeitung,  37  ff.) 

III.  MALEREI.  LACKMALEREI. 
GLASMALEREI.  MOSAIK 

Die  Ausmalung  und  die  Ausstattung  der  Rosenkranz - 
kirche  in  Steglitz.  (Deutsche  Bauzeitung,  42.) 

BOUCHOT,  H.  La  Miniature  francaise  (1750 — 1825). 
ire  livraison.  Paris,  imp.  Manzi,  Joyant  et  Cie. 
1907.  In-4.  p.  I ä 37  avec  grav.  et  planches  en 
Couleurs. 

Dekorationen  für  Innen-  und  Außenarchitektur.  34  färb. 
Taf.  für  Dekorationsmaler  und  Architekten.  Ent- 
worfen unter  Leitung  von  Prof.  Rudolf  Rochga. 
Herausgegeben  von  Hugo  Matthäs.  Fol.  Stuttgart, 
J.  F.  Steinkopf.  Mk.  9.--. 

HASELOFF,  A.  Die  Glasgemälde  der  Elisabetkirche 
in  Marburg.  3 Taf.  in  Vierfarbendruck  und  19  Taf. 
in  Lichtdruck  nach  photographischen  Original- 


aufnahmen. 21  S.  Text  mit  Abb.  Gr.  Fol.  Berlin, 
M.  Spielmeyer.  Mk.  50. — . 

Michelagniolo  Buonarroti,  Des,  Handzeichnungen. 
Herausgegeben  von  Prof.  Dr.  Karl  Frey.  30  Liefe- 
rungen mit  etwa  350  Handzeichnungen  auf  300  Taf. 
in  getönt.  Lichtdr.  mit  beschreibendem  Katalog  und 
einer  Studie  über  Michelagniolo  als  Zeichner. 

I.  Lieferung.  10  Taf.  mit  Text.  S.  i — 6.  Fol.  Berlin, 

J.  Bard.  Mk.  6.—. 

REININGSHAUS,  Hugo  v.  Entwicklungserscheinungen 
der  modernen  Malerei.  143  S.  mit  47  Abb.  Lex.  8°. 
München,  Verlagsanstalt  F.  Bruckmann.  Mk.  4.50. 

SCHNÜTGEN,  A.  Ein  neues  Glasgemälde  in  der 
St.  Josef-Kapelle  des  Doms  zu  Paderborn.  (Zeit- 
schrift für  christliche  Kunst,  XX,  2.) 

— Spätgotisches  Medaillonglasgemälde  vom  Nieder- 
rhein. (Zeitschrift  für  christliche  Kunst,  XX,  2.) 

SPEIDEL,  J.  Praktische  Anleitung  zur  Erlernung  der 
Brandmalerei  etc.  VII,  53  S.  mit  Figuren.  Kl.  8°. 
Stuttgart,  J.  P.  Perger.  75  Pf. 

WARTMANN,  W.  Die  Schweizer  Arbeiten  im  Museum 
von  Dijon.  (Anzeiger  für  Schweizerische  Altertums- 
kunde, N.  F.  VIII,  4.) 

IV.  TEXTILE  KUNST.  KOSTÜME. 
FESTE.  LEDER-  UND  BUCH- 
BINDERARBEITEN ^ 

COCKERELL,  D.  Über  das  Bücherbinden.  (Archiv  für 
Buchbinderei,  April.) 

DES  FORTS,  P.  Les  Tapisseries  de  Gui  de  Baudreuil, 
Abbe  de  Saint-Martin-aux-Bois.  (In-8,  8 p.  et  grav. 
Caen,  Delesques,  1907.  Extr.  du  ,,Compte  rendu 
du  soixante-douzieme  congres  archeologique  de 
France“,  tenu  en  1905,  ä Beauvais. 

DREGER,  M.  Eine  wiedergefundene  Sticktechnik.  (Zeit- 
schrift für  christliche  Kunst,  XIX,  ii.) 

Elefantenstoff,  Der,  aus  dem  Reliquienschrein  Karls  des 
Großen  im  Münster  zu  Aachen.  (Aus:  Die  Gewebe- 
sammlung des  königlichen  Kunstgewerbemuseums 
zu  Berlin.)  i Doppeltaf.  Folio  nebst  Text  8 S.  mit 
Abb.  Lex.  8°.  Berlin,  E.  Wasmuth.  Mk.  50.  . 

GONNARD,  P.  Les  Passementiers  de  Saint-Etienne 
en  1833.  In-8,  18  p.  Lyon,  Rey  et  0°,  1907. 

TEBBS,  L.  The  Art  of  Bobbin  Lace.  8°.  p.  128.  London, 
Chapman  & Hall.  5 s. 

V.  SCHRIFT.  DRUCK.  GRAPH. 
KÜNSTE  ^ 

Alphabet  illustre,  100  vignettes  et  lettres  ornees,  des- 
sinees  par  Girardet,  Grandville,  Sagot,  Werner. 
Tours,  Marne  et  fils.  In-i8,  144  p. 

JURIE,  Bertha  v.  Spitzen  und  ihre  Charakteristik. 
(VIII.  79  S.  mit  35  Abb.  auf  21  Taf.)  Gr.  8°.  Berlin, 
B.  Cassirer.  Mk.  4.50. 

LAWRENCE,  W.  J.  Old  Playbills.  (The  Connoisseur, 
Aug.) 


502 


SACHS,  H.  Bedeutet  der  Aufschwung  Berlins  in  der 
Plakatkunst  den  gleichzeitigen  Rückgang  Münchens 
auf  diesem  Gebiet?  (Archiv  für  Buchgewerbe, 
März.) 

VI.  GLAS.  KERAMIK 

A.  N.  Modelleinrichtungen  für  Geschirre.  (Sprechsaal,2i .) 

BAYER,  J.  Eine  Töpferei  aus  der  Bronzezeit  bei  Her- 
zogenburg.  (Jahrbuch  der  k.  k.  Zentralkommission, 
N.  F.  IV.  p.  53—71-) 

D.  F.  Glasätzung  von  photographischen  Bildern.  (Sprech- 
saal, 23.) 

Old  English  China.  12°.  London,  Simpkin.  i s. 

HANAUER,  A.  Les  faienciers  de  Haguenau.  [Aus: 
,, Revue  d’Alsace“.]  (63  S.  mit  Figur.)  Gr.  8°.  Rix- 
heim.  Mk.  2. — . 

Kunstgewerbeschulen  und  Keramik.  (Sprechsaal,  23.) 

Die  kaiserliche  Porzellanmanufaktur  in  St.  Petersburg 
1744  — 1906.  (Sprechsaal,  21.) 

R.  R.  Archäologische  keramische  Untersuchungen. 
Sprechsaal,  18.) 

RYLEY,  A.  B.  Old  Bohemian  Glass.  (The  Connoisseur, 
Aug.) 

Die  Schaufensterdekoration  des  Porzellanwarengeschäf- 
tes. IO  Lehrsätze.  (Sprechsaal,  17.) 

SCHERER,  Chr.  Die  Fürstlich  Braunschweigische  Ge- 
sundheitsgeschirr-Fabrik zu  Fürstenberg.  (Sprech- 
saal, 20.) 

VII.  ARBEITEN  AUS  HOLZ. 
MOBILIEN 

PEDROTTI,  Ernst.  Der  moderne  Holzbildhauer.  Neue 
praktische  Entwürfe  für  Holzschnitzereien  aller  Art. 
I.  Serie.  30  Taf.  Lichtdr.  i.  Lieferung.  (15  Taf.)  Fol. 
Wien,  F.  Wolfrum  & Co.  Mk.  20. — . 

RAE,  O.  M.  Satinwood  Furniture.  (The  Connoisseur, 
Aug.) 

VIII.  EISENARB.  WAFFEN. 
UHREN.  BRONZEN  ETC. 

BODE,  W.,  s.  Gr.  II. 

DIBELIUS,  Franz.  Die  Bernwardstür  zu  Hildesheim. 
Mit  3 Abb.  im  Text  und  16  Taf.  (VIII,  152  S.) 
(Studien  zur  deutschen  Kunstgeschichte.  Heft  81.) 
Lex.  8°.  Straßburg,  J.  H.  E.  Heitz.  Mk.  8.—. 

FELLER,  J.  Bau-  und  Kunstschmiedearbeiten.  Neue 
Entwürfe  in  modernem  Empire-  und  Biedermeier- 
Stil.  (100  Taf.  mit  IV  S.  Text.)  Fol.  Ravensburg,  O. 
Maier,  ä Lieferung  Mk.  i. — . 

JACOBY,  G.  Die  Waffen  von  Altjapan.  (Zeitschrift  für 
historische  Waffenkunde,  6.) 

IX.  EMAIL.  GOLDSCHMIEDE- 
KUNST 

FALKE,  O.  V.  Wiener  Grubenschmelz  des  XIV.  Jahr- 
hunderts. (Zeitschrift  für  christliche  Kunst, XIX,  1 1.) 


Register  ten  gebruike  der  goud-en  zilversmeden,  hor- 
logiemakers,  Juweliers  en  kooplieden  in  gouden  en 
silveren  werken.  ’s-Hertogenbosch,  G.  Mosmans 
Zoon.  Fol.  gekart.  F.  50. 

SCHNÜTGEN,  A.  Hochgotische  silbervergoldete  Ci- 
boriummonstranz.  (Zeitschrift  für  christliche  Kunst, 
XX,  3.) 

— Die  neue  St.  Bonifaziusbüste  als  bischöfliches  Jubi- 
läumsgeschenk. (Zeitschrift  für  christliche  Kunst, 
XIX,  II.) 

— Zwei  Monstranzentwürfe  romanischen  Stils.  (Zeit- 
schrift für  christliche  Kunst,  XX,  i.) 

X.  HERALDIK.  SPHRAGISTIK. 
NUMISMAT.  GEMMENKUNDE 

MARTIN.  Die  Wappenverleihungen  der  Erzbischöfe 
von  Salzburg.  (Jahrbuch  „Adler“,  XVII,  130.) 

MITIS,  O.  Freiherr  von.  Zur  Geschichte  der  Rang- 
kronen. (Jahrbuch  ,, Adler“,  XVII,  158.) 

XI.  AUSSTELLUNGEN.  TOPO- 
GRAPHIE. MUSEOGRAPHIE 

BASEL 

VARENNE,  G.  La  Collection  d’ObJets  de  Moyen 
äge  de  Bäle.  (L’Art,  8ii.) 

BERLIN 

Die  Architektur  auf  der  großen  Berliner  Kunst- 
ausstellung 1907.  (Deutsche  Bauzeitung,  40.) 

— Ausstellung  der  Königlichen  Majolika-  und  Terra- 
kottawerkstätten Cadinen  in  Berlin.  (Sprechsaal,  17.) 

MAILAND 

MAIROT,  H.  L’ Exposition  de  Milan  en  1906. 
Besancon,  impr.  Jacquin.  1907.  Petit  in-8.  16  p. 

MEISSEN 

A.  B.  Zur  Ausstellung  der  Königlich  Sächsischen 
Porzellanmanufaktur  Meißen.  (Gewerbeblatt  aus 
Württemberg,  24.) 

MÜNCHEN 

SIEVEKING,  J.  Das  Königliche  Antiquarium  in 
München.  (Beilage  zur  Allgemeinen  Zeitung, 
Heft  18.) 

NÜRNBERG 

SCHOSSBERGER,  O.  F.  Die  bayerische  Jubi- 
läums-, Industrie-,  Gewerbe-  und  Kunstausstellung, 
Nürnberg  1906.  (Wiener  Bauindustriezeitung,  29  ff.) 

LEIPZIG 

BÖRGER,  H.  Die  I.  Graphische  Ausstellung  des 
Deutschen  Künstlerbundes  im  Buchgewerbemuse- 
um zu  Leipzig.  (Archiv  für  Buchgewerbe,  Mai.) 

— CARNAP,  W.  von.  Die  Ausstellung  Wilhelm  von 
Debschitz  im  Buchgewerbemuseum.  (Archiv  für 
Buchgewerbe,  März.) 


503 


MITTELALTERLICHE  KNÜPFTEPPICHE 
KLEINASIATISCHER  UND  SPANISCHER  HER- 
KUNFT VON  FRIEDRICH  SARRE-BERLIN 

IE  Teppichknüpferei  gehört  zu  den  bemerkenswertesten 
Betätigungen  der  islamischen  Kunst.  Sie  ist  in 
allen  Gebieten,  die  der  Islam  sich  unterworfen 
hat,  geübt  worden,  von  China  und  Indien  im  Osten 
bis  nach  Spanien  im  Westen;  sie  bildet  noch  heute 
in  vielen  muhammedanischen  Ländern  die  haupt- 
sächlichste kunstgewerbliche  Beschäftigung  der 
seßhaften  sowohl  wie  der  nomadisierenden  Bevöl- 
kerung.* Wenn  auch  der  geknüpfte  Teppich  hie 
und  da  in  nicht  dem  Islam  unterworfenen  Län- 
dern hergestellt  worden  ist,  wie  im  christlichen 
Spanien,  im  unteren  Donaugebiet,  in  Skandinavien,  so  liegt  in  diesem  Falle 
eine  Weiterbildung  alter  Kunstübung  aus  islamischer  Zeit  oder  eine  direkte 
Übertragung  aus  dem  Orient  vor.  Ersteres  ist  bei  dem  spanischen  und  sla- 
wischen Teppich,  letzteres  bei  dem  skandinavischen  der  Fall. 

Die  Frage  nach  dem  Alter  und  der  Entstehung  des  orientalischen  Knüpf- 
teppichs ist  noch  nicht  beantwortet  worden.  Eine  andere  Teppichgattung, 
wenn  wir  unter  Teppich  jede  textile  Flächenbekleidung  verstehen,  ist  der 
gewirkte  Teppich.  Man  hat  ihn  schon  im  alten  Egypten  hergestellt,  und  in 
Europa  und  im  Orient  wird  er  seit  dem  Altertum  bis  zur  Gegenwart  gefertigt. 
Zu  den  Wirkteppichen  gehört  der  europäische  Gobelin  und  der  orientalische 
Kilim.  Auf  die  technische  Herstellung  des  Knüpfteppichs  braucht  hier  nicht 
eingegangen  zu  werden.**  Wir  vermögen  ihn  nicht  wie  den  Wirkteppich  bis 
in  das  hohe  Altertum  zurück  zu  verfolgen  und  finden  seine  Spuren  erst  im 
Mittelalter,  in  den  seit  Jahrhunderten  dem  Islam  unterworfenen  Ländern 
Vorderasiens  und  in  Spanien.  Seine  Bestimmung  als  Gebrauchsgegenstand, 
als  Bedeckung  des 
Fußbodens,  setzt 
den  Knüpfteppich 
der  Zerstörung  in 
hohem  Maße  aus 

* W.  Heyd;  Ge- 
schichte des  Levantehan- 
dels, Stuttgart  187g,  II, 

Seite  695.  ,, Schon  der  Na- 
me T eppich  (tappeto,  tapis) 
ist  morgenländischen  Ur- 
sprungs; er  stammt  von 
einem  Stadtquartier  Bag- 
dads, genannt  Atabya.“ 

**  A.  Riegl:  Altori- 
entalische Teppiche,  Leip-  Abb.  1.  Kleinasiatischer  Teppich  auf  einem  Fresko  von  Vincenzo  Foppa  (zweite 
zig  1891,  Seite  37  ff.  Hälfte  des  XV. Jahrhunderts),  Mailand,  Brera 
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Abb.  2.  Kleinasiatische  Teppiche  auf  einem  Gemälde  der  Ursula-Legende  von  Vittore  Carpaccio  (1495),  Venedig, 

Akademie 


und  bringt  es  mit  sich,  daß  sich  mittelalterliche  Teppiche  nur  unter  besonders 
günstigen  Umständen  und  in  seltenen  Fällen  bis  zur  Gegenwart  erhalten 
haben.  Ganz  anders  steht  es  mit  den  spätantiken,  sassanidischen  und  mittel- 
alterlichen gewebten  Stoffen,  die  trotz  ihrer  gleich  großen  Zerstörbarkeit  in 
großer  Anzahl  auf  uns  gekommen  sind;  als  Umhüllung  von  Heiligenreliquien 
haben  sie  in  den  Kirchenschätzen  des  Abendlandes  sorgfältige  Konservierung 
und  Schutz  gegen  jede  Zerstörung  gefunden. 

I. 

Julius  Lessing*  und  Wilhelm  Bode**  haben  zuerst  die  Aufmerksamkeit 
auf  die  Darstellung  von  Teppichen  in  der  Malerei  gelenkt  und  auf  die  italieni- 
sche und  niederländische  Malerei  des  XIV.  bis  XVI.  Jahrhunderts  als  Quelle 
für  die  Kenntnis  gleichzeitiger  orientalischer  Knüpfteppiche  hingewiesen. 
Die  auf  Gemälden  des  Trecento  und  Quattrocento  vorkommenden  Teppiche, 
die  den  Thron  der  Madonna  schmücken  oder  über  Fensterbrüstungen  (Abb.  i) 

* Julius  Lessing:  I.  Altorientalische  Teppichmuster  nach  Bildern  und  Originalen  des  XV.  bis  XVI.  Jahr- 
hunderts, Berlin  1877.  II.  Orientalische  Teppiche.  Vorbilderhefte  aus  dem  Königlichen  Kunstgewerbemuseum, 
Heft  13,  Berlin  1891. 

**  Wilhelm  Bode:  I.  Altorientalische  Tierteppiche,  Wien,  Paris,  London  1892.  II.  Vorderasiatische  Knüpf- 
teppiche, Leipzig  1902.  III.  Altpersische  Knüpfteppiche,  Berlin  1904. 


und  Balustraden  oder  das  Bord 
der  venetianischen  Gondeln  (Abb.  2) 
gebreitet  sind,  zeigen  im  großen 
und  ganzen  ein  einheitliches  Ge- 
präge: Streng  geometrische  Mu- 
sterung des  von  Borten  umgebe- 
nen Mittelfeldes,  das  in  wenige 
oder  in  eine  Reihe  von  Quadraten 
oder  in  Vielecke  geteilt  ist.  Auf  den 
frühesten,  noch  dem  XIV.  Jahr- 
hundert angehörenden  Gemälden 
bilden  den  Schmuck  dieser  Viel- 
ecke streng  stilisierte  Tierfiguren, 
meist  Vögel,  die  einzeln  oder  auch 
wappenmäßig  zu  zweien  ange- 
bracht sind.  Der  Zwischenraum 
zwischen  diesen  Feldern  wird 
durch  Borten  primitiver  geome- 
trischer Form,  an  den  Kreuzungs- 
punkten mit  dem  Hakenkreuz  an- 
gefüllt, während  der  umrahmende 
Rand  wiederum  geometrische 
Borten,  einen  mehr  oder  weniger 
stilisierten  Fries  aus  geradlinigen 
(kufischen)  Buchstaben  aufweist. 

,,Die  Farben  sind  meist  Gelb  und 
Blau  oder  Gelb  und  Rot  neben 
Weiß  und  Schwarz.“  Ein  einziges 
Beispiel  dieser  frühen  Knüpftep- 
piche ist  bisher  bekannt.  Es  ist 
das  von  W.  Bode  in  Rom  erwor- 
bene Teppichfragment,  das  innerhalb  zweier  nebeneinander  gestellter  Achtecke 
zwei  Tierfiguren  zeigt,  die  in  stenger  Stilisierung  das  altchinesische  Motiv 
des  Kampfes  zwischen  dem  Drachen  und  Phönix  wiedergeben  (Abb.  3).  Bode 
hat  in  einem  zwischen  1440  und  1444  entstandenen  Fresko  des  Domenico 
di  Bartolo  in  Siena  einen  ähnlich  gezeichneten  Teppich  gefunden;  auch  auf 
einem  ungefähr  gleichzeitigen  Florentiner  Cassone-Gemälde,  ein  Turnier  dar- 
stellend, bedeckt  der  Teppich  in  zwei  Exemplaren  die  Fensterbrüstungen.* 

Diese  frühen  geometrischen  Teppiche  mit  Tierfiguren  sind  unzweifel- 
haft kleinasiatischer  Herkunft.  Dafür  spricht  die  Knüpfung  des  einzig  bisher 
bekannten  Beispiels,  dafür  die  engen  Handelsbeziehungen  zwischen  Italien 
und  der  kleinasiatischen  Küste,  die  vor  allem  durch  Genua  und  Venedig  ver- 

* The  Burlington  Magazine,  August  1907,  Seite  339:  The  Tournament  in  the  Piazza  S.  Croce.  In  the  Jarves 
Collection,  Yale  University,  U.  S.  A. 
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Abb.  3.  Kleinasiatischer  Tierteppich,  erste  Hälfte  des  XV.  Jahr- 
hunderts, Berlin,  Kaiser  Friedrich-Museum  (nach  W.  Bode, 
Vorderasiatische  Knüpfteppiche) 
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mittelt  wurden.  Das  Muster,  die 
Vielecke  mit  hineingestellten  stili- 
sierten Tierfiguren,  erklärt  sich 
leicht  als  Umbildung  ähnlicher 
frühmittelalterlicher  orientalischer 
Gewebemuster,  die  ihrerseits 
wiederum  auf  sassanidische  Vor- 
bilder zurückgehen.  Aber  während 
es  bei  den  Geweben  Kreise  sind, 
in  die  man  die  Tiere  gestellt, 
sehen  wir  in  den  Knüpfteppichen 
stets  geradlinig  begrenzte  Viel- 
ecke. Wir  erklären  uns  diese 
Änderung  des  umrahmenden 
Musters  dadurch,  daß  dem  Knüpf- 
teppich, wie  wir  schon  oben  an- 
deuteten, der  Wirkteppich  voran- 
gegangen ist,  dessenTechnik  stets 
die  gebogene  Linie  in  eine  ge- 
brochene auflöste  und  den  Kreis 
naturgemäß  in  ein  Vieleck  ver- 
wandeln mußte.  In  gleicherweise 
mußte  sich  auch  diemehr  oder  we- 
niger naturalistisch  gezeichnete 
Tierfigur,  wie  wir  sie  in  den 
Stoffen  sowohl  der  sassanidischen 
wie  der  vorderasiatisch -islamischen  Zeit  finden,  in  dem  Wirkteppich  ver- 
ändern. Die  heraldische  Gruppierung  von  zwei  nebeneinander  gestellten 
Tieren,  auch  das  Vorkommen  von  Adlern  mit  Doppelköpfen  innerhalb  der 
Vielecke  auf  den  Teppichen  erklärt  sich  leicht  aus  der  Nachahmung  von 
Geweben,  wo  ein  derartig  gestaltetes,  sich  von  einer  Mittelachse  aus  symme- 
trisch entwickelndes  Muster  durch  die  Technik  des  Webens  hervorgerufen 
wird.  Bei  der  Technik  des  Knüpfens  sind  jedoch  keinerlei  Beschränkungen 
gegeben,  das  Muster  ist  an  keine  Symmetrie  gebunden. 

Ebensowenig  wie  das  Vorkommen  jener  heraldisch  gezeichneten  Tier- 
figuren eine  Schwierigkeit  bietet  und  sich  aus  der  Nachahmung  der 
Musterung  von  Wirkteppichen  und  gleichzeitigen  Stoffen  erklärt,  ebenso- 
wenig brauchen  wir  uns  über  das  Vorkommen  von  ostasiatischen  Motiven 
zu  wundern,  wie  sie  der  Teppich  des  Kaiser  Friedrich-Museums  zeigt.*  Seit 
der  Mongoleninvasion  Dschingiz-Chans,  seit  dem  XIII.  Jahrhundert,  hat 
Ostasien  die  Kunst  Vorderasiens  in  hervorragender  Weise  beeinflußt;  das 
zeigt  sich  auf  allen  künstlerischen  Gebieten,  zum  Beispiel  in  der  Dekoration 

* Vergleiche  M.  Dreger:  Ostasiatisches  in  der  spätantiken  Weberei  (Kunst  und  Kunsthandwerk,  1905,  I) 
und  Westöstliches  in  der  Textilkunst  (ebendort,  igo6,  III). 


Abb.  4.  Kleinasiatischer  Teppich  auf  einem  Frühflorentiner 
Bild,  die  Madonna  mit  acht  Heiligen  darstellend,  Berlin, 
Kaiser  Friedrich-Museum 
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der  persischen  Flie- 
senkeramik, die 
seit  der  Mitte  des 
Jahrhunderts  chi- 
nesische Tierfigu- 
ren bevorzugt.  Mit 
den  Mongolen 
sind  diese  chine- 
sischen Motive  bis 
nach  Kleinasien 
gedrungen,  wie 
eine  kleine  in  by- 
zantinischer Sgraf- 
fitotechnik  deko- 
rierte Fayence - 
schale  des  XII.  bis 
XIII.  Jahrhunderts 
beweist,  die  Felix 
von  Luschan  in 
einem  Grab  bei  Li- 
myra  in  Lykien 

gefunden  hat.  Dieses  jetzt  im  Kaiser  Friedrich-Museum  zu  Berlin  aufgestellte 
Stück  zeigt  als  einzige  Dekoration  einen  chinesischen  Drachen.* 

Auf  einem  Frühflorentiner  Bild  des  Kaiser  Friedrich-Museums  in  Berlin, 
die  Madonna  mit  acht  Heiligen  darstellend,  finden  wir  einen  interessanten 
Teppich,  bei  dem  das  Muster  in  achteckigen  Feldern  mit  Doppeladlern,  ab- 
wechselnd auf  gelbem  oder  rotem  Grund,  besteht  (Abb.  4).  Zwischen  den  ein- 
zelnen Feldern  läuft  eine  primitive  geometrische  Borte,  unterbrochen  durch 
ein  spezifisch  byzantinisches  Dekorationsmotiv,  einer  aus  zwei  Rechtecken 
bestehenden  Bandverschlingung. 

Wir  haben  die  frühen  Tierteppiche  zu  den  geometrischen  Teppichen  ge- 
rechnet und  als  eine  Abart  der  in  geometrischen  Formen  dekorierten  Tep- 
piche bezeichnet,  die  uns  aus  den  Gemälden  des  XV.  und  XVI.  Jahrhunderts 
bekannt  sind.  Trotz  des  stets  deutlichen  geradlinigen,  sich  in  Quadraten, 
Vielecken,  Sternen  und  Kreuzen  aussprechenden  Grundmusters  zeigen  diese 

Teppiche  eine 
reiche  Man- 
nigfaltigkeit in 
den  Einzel- 
formen. Die 

* E.  Petersen 
und  F.  V.  Luschan: 
Reisen  in  Lykien,  Mi- 
lyas  und  Kibyratis, 
Wien  i88g,  Fig.  1 1 i . 
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band-  und  flechtartigen  Umrahmungen  und  Einfassungen,  die  Füll-  und  Streu- 
motive, die  Auflösung  der  regelmäßigen  Grundformen  in  getrennte  arabesken- 
artige Bildungen  zeigen  häufig  einen  Charakter,  der  ihnen  etwas  Erstarrtes 
gibt  und  Bode  veranlaßt  hat,  hier  eine  Entstehung  aus  vegetabilischen 
Ornamenten,  ,,eine  Umbildung  der  Verschlingungen  von  Pflanzenformen  in 
ein  geometrisches  Muster“  zu  erkennen.  Wir  möchten  diese  Ansicht  nicht 
teilen;  wir  glauben,  daß  die  rein  geometrischen  Formen  die  ursprünglichen 
sind,  daß  diese  sogenannten  ,, vegetabilischen  Ornamente“  aus  verwilderten 
und  gelösten  geometrischen  und  vor  allem  aus  Schriftornamenten  entstanden 
sind.  Daß  später,  im  XVI.  und  XVII.  Jahrhundert,  vegetabilische  Formen 

von  Osten,  aus  Per- 
sien, in  die  kleinasia- 
tischen geometrischen 
Muster  eindringen, 
darauf  mag  hier  nur 
hingewiesen  werden. 

,, Hoffentlich  wer- 
den in  den  Moscheen 
und  Palästen  des  Ori- 
ents mit  der  Zeit  noch 
einzelne  Proben  der 
Knüpfarbeit  dieser 
(das  heißt  der  früh- 
sarazenischen)  Zeit 
ans  Tageslicht  kom- 
men, welche  uns  einen 
näheren  Einblick  in 
die  Entwicklung  der- 
selben gewähren.“ 
Mit  diesen  Worten 
schließt  Wilhelm  Bode 
seinen  grundlegenden 
Aufsatz  über  die  altorientalischen  Tierteppiche.  Durch  das  liebenswürdige 
Entgegenkommen  des  deutschen  Konsuls  in  Konia,  Herrn  Dr.  Loytved,  bin 
ich  in  den  Besitz  von  photographischen  und  farbigen  Aufnahmen  dreier 
Teppiche  gelangt,  die  den  von  Bode  geäußerten  Wunsch  erfüllen.  Es  handelt 
sich  um  drei  in  der  Moschee  Ala-eddin  in  Konia  befindliche,  äußerst  schlecht 
erhaltene  Teppichfragmente,  die  dort  eine  besonders  hohe  Verehrung  ge- 
nießen und  für  die  Geschichte  des  mittelalterlichen  Teppichs  Vorderasiens 
von  der  größten  Bedeutung  sind. 

Die  Abbildung  5 gibt  nur  einen  Teil  des  langgestreckten  Teppichs  (5,13 
mal  2,65  Meter)  wieder.  Die  breite,  rotumrandete  Borte  zeigt  in  graublauer 
Farbe  auf  schwarzem  Grund  einen  Schriftfries,  dessen  Form  an  den  Längs- 
und Schmalseiten  voneinander  ab  weicht.  Kufische,  das  heißt  geradlinige  Buch- 


Abb.  7.  Bruchstück  eines  mittelalterlichen  Teppichs  aus  der  Moschee  Ala- 
eddin  in  Konia  (Kleinasien) 
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staben  sind  in  stilisierter  Form  so  aneinander  gereiht,  daß  von  einem  hori- 
zontalen, hie  und  da  abgestuften  Balken  aus  die  gleichen  an  kurzem  Stiel 
sitzenden  dreieckigen  Bekrönungen  der  Buchstaben,  bald  nach  rechts,  bald 
nach  links  gewendet,  emporragen  und  eine  fortlaufende,  sich  in  ihrer  Form 
wiederholende  Borte  bilden.  So  die  Zeichnung  der  Längsborten,  während 
bei  der  Schmalborte  der  horizontale  Stufenbalken  unterbrochen  ist,  so  daß 
aneinander  gereihte  symmetrische  Formen  entstehen  mit  vier  emporragenden 
langgestreckten  Buchstaben.  Die  Form  der  Buchstabenköpfe,  bei  denen  nie 
die  gleiche  geometrische  Innenzeichnung  fehlt,  ist  die  eines  einseitigen 
Giebeldaches,  dem 
unten  ein  Haken  an- 
gefügt ist.  Schmale 
Borten  mit  Stern- 
muster umrahmen 
diese  äußeren  Schrift- 
borten. Im  hellroten 
Innenfeld  des  Tep- 
pichs sehen  wir  ein 
dunkelrotes  Rauten- 
muster, dessen  For- 
men bei  näherem 
Betrachten  eine  ge- 
wisse Verwandtschaft 
mit  denen  der  Buch- 
staben in  der  Schrift- 
borte erkennen  las- 
sen. An  den  Schnitt- 
punkten der  Rauten- 
quadrate finden  wir 
dieselben  eigentüm- 
lichen Haken  der 
Buchstabenköpfe  wie- 
der, und  das  in  der  Mitte  emporragende,  Standarten-  oder  blumenähnliche 
Schmuckmotiv  erweist  sich  unzweifelhaft  aus  der  Nebeneinanderstellung 
zweier  Bortenbuchstaben  entstanden.* 

Wir  sehen,  daß  bei  diesem  kleinasiatischen  Teppich  das  Muster  ein 
geometrisches  ist,  dem  stilisierte  Schriftborten  und  dieser  Schrift  entlehnte 
Elemente  als  weiterer  Schmuck  hinzugefügt  sind. 

Das  zweite  Teppichfragment  (Abb.  7)  zeigt  ein  noch  einfacheres  Muster.** 
Wir  nennen  es  an  zweiter  Stelle,  weil  die  Stilisierung  der  hellen  Buchstaben 

* Dieselben  blumenähnlichen  Motive  finden  wir  in  der  Borte  eines  geometrischen  kleinasiatischen  Tep- 
pichs des  Kaiser  Friedrich-Museums  zu  Berlin  (XVII.  Jahrhundert)  wieder.  Hier  ist  die  ursprüngliche  Schrift- 
borte in  eine  primitive  Mäanderborte  aufgelöst,  deren  offene  Felder  bald  nach  unten,  bald  nach  oben  mit  diesem 
Motiv  verziert  sind  (Abb.  6). 

**  Die  Maße  des  Teppichs  sind  mir  nicht  bekannt. 
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in  der  roten  Borte,  von 
der  sich  nur  ein  kleines 
Bruchstück  erhalten  hat, 
fortgeschritten  ist.  Sie 
schließt  sich  der  Schrift- 
borte an  der  Schmalseite 
des  ersten  Teppichs  an 
und  besteht  wiederum 
aus  einzelnen  getrenn- 
ten Teilen,  bei  denen 
jedoch  die  zwei  mitt- 
leren emporragenden 
Buchstaben  in  eins  zu- 
sammengezogen sind. 
Das  Innenfeld  zeigt, 
einem  Fliesenmuster 
vergleichbar,  symme- 
trisch verteilte  rote 
Achtecke  auf  weißem 
Grunde.  Von  beson- 
derem Interesse  ist  die 
dunkelrote  Innenzeich- 
nung dieser  Achtecke; 
sie  besteht  aus  vier  von  außen  emporsteigenden  lilienartigen  Gebilden,  die  sich 
bei  näherer  Betrachtung  als  zwei  nebeneinander  gestellte  Buchstaben  erweisen, 
wie  wir  sie  in  der  Längsborte  des  ersten  Teppichs  kennen  gelernt  haben.  Es 
wiederholt  sich  das  Giebeldach  mit  den  zwei  nach  innen  gekrümmten  Haken. 

Das  Muster  des  dritten  Teppichfragments  (Abb.  8)  können  wir  wiederum 
auf  die  gleichen  Dekorationselemente  zurückführen.  Umrahmt  von  zwei 
schmalen  schwarzgelben  Borten  mit  undeutlicher  Zeichnung  setzt  sich  der 
Innenstreifen  in  der  Randborte  des  Teppichs  aus  aneinander  gereihten  hell- 
roten Quadraten  auf  dunkelrotem  Grund  zusammen.  Diese  Quadrate  zeigen 
nun  ihrerseits  ein  quadratisches  Schild  in  der  Mitte,  von  dem  aus  an  jeder 
Seite  zwei  flügelartige  Gebilde  emporsteigen,  die  nichts  anderes  sind  wie 
jene  bekannten  dachähnlichen  Buchstabenköpfe.  Hier  kommt  die  Formgebung 
derjenigen  am  nächsten,  die  wir  in  der  Abbildung  7 in  den  Borten  des  zweiten 
Teppichs  kennen  gelernt  haben.  Das  blaue  Muster  des  Innenfelds  zeigt  auf 
schwarzem  Grund  achteckige  rote  Sterne,  die  durch  Doppelbänder  mit- 
einander verbunden  sind.  Diese  Verbindungsstege  sind  symmetrisch  mit 
kleinen  Zierformen  besetzt,  die  sich  wiederum  als  Buchstabenformen  er- 
kennen lassen,  wie  wir  sie  nunmehr  zur  Genüge  kennen  gelernt  haben. 

Diese  drei  kleinasiatischen  Teppiche  sind  deshalb  von  der  größten 
Wichtigkeit,  weil  sie  das  geometrische  Muster  in  Verbindung  mit  Buch- 
staben und  ihnen  entlehnten  Formen  als  den  einzigen  Dekorationsmotiven 
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Abb.  9.  Farbiger  Seidenstoff  im  Lambertusschrein  zu  Lüttich,  Vorderasien, 
VIII.  bis  X.  Jahrhundert  (nach  J.  Lessing,  Gewebesammlung) 
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in  einer  bisher  nicht  wahrgenommenen  Deutlichkeit  zeigen.  Sie  zeigen  ferner 
deutlich,  was  in  dem  bisherigen  Material  nicht  klar  zu  Tage  trat,  daß  wir  es 
bei  den  frühen  kleinasiatischen  Teppichen  nicht  mit  erstarrten  Pflanzenformen, 
sondern  allein  mit  diesen  geometrischen  und  Schriftmotiven  zu  tun  haben. 

Welcher  Zeit  die  Teppiche  angehören,  kann  nur  gemutmaßt  werden; 
sie  sind  früher  entstanden  wie  jene  reichen  kleinasiatischen  Teppiche  des 
XV.  Jahrhunderts,  die  wir  auf  den  italienischen  und  frühniederländischen 
Bildern  finden  und  die  ihre  Weiterentwicklung  bezeichnen.  So  mögen  sie 
wohl  dem  XIV.  Jahrhundert  angehören.  Als  Marco  Polo  am  Ende  des 
XIII.  Jahrhunderts  Kleinasien  und  das  Seldschukenreich  von  Konia  besuchte, 
erwähnt  er,  daß  hier  von  der  seßhaften  griechischen  und  armenischen  Be- 
völkerung die  schönsten  und  feinsten  Teppiche  der  Welt  gefertigt  wurden.* 
Bode  führt  diese  Stelle  an  und  weist  darauf  hin,  daß  die  seldschukischen 
Eroberer  hier  die  ältere  einheimische  Bevölkerung  in  ihren  Kunstschöpfungen 
nur  förderten,  ohne  selbst  schöpferisch  tätig  zu  sein,  ebenso  wie  es  nach  der  ara- 
bischen Eroberung  in  Ägypten  der  Fall  war,  wo  auch  die  angesessenen  Kopten 
kunstgewerblich  tätig  waren.  Wir  können  in  den  drei  Teppichen  die  ältesten 
bisher  bekannten  kleinasiatischen  Knüpfteppiche  sehen,  die  den  früheren, 
oben  erwähnten  Tierteppichen  voraufgehen.  Ihr  Muster  knüpft  an  die  geo- 
metrischen Muster  der  Mosaikfußböden  des  Altertums  und  wohl  auch  der 
dem  Knüpfteppich  voraufgehenden  Wirkteppiche  und  der  spätantiken  und 
byzantinischen  Gewebe 
an.  Wir  erinnern  an 
den  prachtvollen,  dem 
VIII.  bis  X.  Jahrhundert 
zugeschriebenen  Sei- 
denstoff im  Lambertus- 
Schrein  zu  Lüttich 
mit  seinem  imposanten 
geometrischen  Muster** 

(Abb.  9)  oder  an  den 
Purpurstoff  aus  dem 
Reliquienschrein  des 
heiligen  Dionysius  zu 
Enger,  der  unzweifel- 
haft dem  XII.  Jahrhun- 

* Ramusio:  Delle  navi- 
gationi  et  viaggi.  II.  Venetia  1 559, 

Seite  4:  „l’altre  genti  sono  Armeni 
e Greci  que  stanno  nelle  cittä  e 
Castelli  e vivono  di  mercantie  e 
arti,  e quivi  si  lavorano  tapedi 
ottimi  e li  piü  belli  del  mondo.“ 

**  Abgebildet  bei  J.  Les- 
sing: Gewebesammlung  des  Kö- 
niglichen Kunstgewerbemuseums 
zu  Berlin.  II.  Lieferung.  K.  6762. 
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dert  angehört  und  in  seinem 
Sternmuster  dem  Grund- 
muster des  Teppichs  (Abb.  7) 
äußerst  nahesteht*  (Abb.  10). 
Das  islamische  Buchstaben- 
ornament ist  Gemeingut  der 
gleichzeitigen  vorderasia- 
tischen Kunstindustrie;  es 
kommt  auf  den  silbertausch- 
ierten  Metallwaren,  in  den 
keramischen  Erzeugnissen 
und  vor  allem  auch  ebenso 
wie  die  geometrische  Mu- 
sterung in  den  Fliesendeko- 
rationen der  kleinasiatischen 
Seldschukenbauten  des  XIII. 
Jahrhunderts  (Abb.  ii)  vor, 
also  auf  demselben  Boden, 
der  die  Heimat  unserer  Knüpf- 
teppiche ist.** 

Auf  die  Muster  der  oben 
behandelten  drei  frühen 
kleinasiatischen  Teppiche 
vermögen  wir  nun  die  der 
späteren  Zeit  zurückzuführen. 
Wir  sehen  dort  die  Elemente, 
die  Grundformen  für  die  jün- 
geren, entwickelteren  Mu- 
ster, die  von  Bode  in  seinen 
,,  Vorderasiatischen  Knüpf- 
teppichen“ eingehend  be- 
handelt worden  sind.  So  zeigt 
der  schöne  Teppich  auf  einem  Bild  des  Raffaellino  del  Garbo  im  Berliner 
Museum  (Abb.  12)  in  seinem  reichen  Innenmuster,  wo  zwischen  achteckige 
Felder,  deren  Kontur  ein  Flechtband  umgibt,  Sternfiguren  eingeschoben, 
noch  einen  Anklang  an  jenes  ähnliche  frühe  Muster  (Abb.  8),  während  beim 
Flechtband  im  Rand  die  Provenienz  von  einem  kufischen  Schriftband  un- 
verkennbar ist.  Dieses  Teppichmuster  auf  dem  Bild  des  Raffaellino  del  Garbo 
nun,  das  sich  wenigstens  für  das  Mittelfeld  auf  einem  aus  Bodes  Besitz  stam- 
menden Teppich  des  Kaiser  Friedrich-Museums  genau  wiederholt,***  ist  nun 


[ I.  Dekoration  in  Fayencemosaik  aus  der  Medresse  des  Kara- 
tai  in  Konia  (Kleinasien),  1251  nach  Christi 


* Abgebildet  ebendort,  II.  Lieferung,  Kunstgewerbemuseum  Nr.  78,  loi. 

**  Charakteristische  Beispiele  von  Schriftborten,  die  aus  stilisierten  kufischen. Buchstaben  zusammen- 
gesetzt und  in  Fayencemosaik  ausgeführt  sind,  zeigen  die  Bauten  Konias  aus  dem  XIII.  bis  XIV.  Jahrhundert. 
Vergleiche:  Sarre : Reise  in  Kleinasien,  Berlin  1896.  Denkmäler  persischer  Baukunst,  Berlin  1900  bis  1907. 
***  Bode:  Vorderasiatische  Knüpfteppiche,  Abbildung  65. 
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unserer  Ansicht 
nach  wiederum 
maßgebend  ge- 
wesen für  die 
Musterung  einer 
Gruppe  vonTep- 
pichen,  die  be- 
sonders häufig 
von  Vorderasien 
nach  Europa  aus- 
geführt worden 
sind  und  sich 
noch  in  großer 
Menge,  vor  allem 
in  Italien,  erhal- 
ten haben.  Bode  hat  nachgewiesen,  daß  sie  am  frühesten  auf  Bildern  der 
venezianischen  Schule  des  beginnenden  XVI.  Jahrhunderts,  spätestens  am 
Ende  des  folgenden  Jahrhunderts  in  der  holländischen  Malerei  Vorkommen. 
In  den  früheren  Exemplaren  dieser  Teppichgattung  ist  in  dem  beim  ersten 
Blick  regellosen  Flechtwerk,  das  sich  gelb  von  rotem  Grund  abhebt  (Abb.  14), 
doch  noch  das  geometrische,  kleinasiatische  Grundschema,  das  aus  Achtecken 
und  vierarmigen  Kreuzen  besteht,  genau  zu  erkennen;  aber  die  Grundformen 
sind  durchbrochen  und  aufgelöst  in  Bänder  und  arabeskenartige  Formen, 
deren  Zusammenhang  mit  stilisierten  Buchstabenformen,  wie  wir  sie  oben 
(vergleiche  Abb.  8)  kennen  gelernt  haben,  unverkennbar  ist.  Anfänglich  zeigen 
diese  Teppiche  in  der  Borte  noch  Bandwerk,  das  aus  kufischen  Schriftzeichen 
entstanden  ist,  bis  dieses  im  Laufe  der  Zeit  fremden,  aus  Persien  importierten, 
vegetabilischen  Motiven,  auch  dem  Wolkenband  Platz  machen  muß. 

Im  Rahmen  dieser  Studie  ist  es  nicht  möglich,  an  weiteren  Beispielen 
den  Zusammenhang  der  späteren  kleinasiatischen  Teppiche  mit  ihren  mittel- 
alterlichen Vorläufern  nachzuweisen.  Es  mag  zum  Schluß  noch  ein  aus  der 
Bodeschen  Sammlung  stammender  Teppich  des  Kaiser  Friedrich-Museums 
herangezogen  werden  (Abb.  13).  Die  Borte,  die  hier  die  geometrischen  Ge- 
bilde des  Mittelfeldes  umgibt,  ist  nichts  anderes  als  eine  ornamental  auf- 
gelöste Schriftborte.  Die  ältere  und  ursprünglichere  Gestaltung  dieser  aus 
kufischen  Buchstaben  zusammengesetzten  Borte  konnten  wir  in  den  Rand- 
verzierungen der  mittelalterlichen  Teppiche  Kleinasiens  sehen  (Abb.  5 
und  7). 

Bis  in  die  moderne  Zeit  hinein  hat  sich  das  geometrische  kleinasiatische 
Muster  in  den  anatolischen  Knüpfteppichen  erhalten,  besonders  in  denen,  die 
in  der  alten  Landschaft  Pergamon  gefertigt  werden  und  unter  dem  Namen 
,,Bergama“  in  den  Handel  kommen;  diese  modernen  Erzeugnisse  können 
ihren  Ursprung  von  jenen  früheren  strengeren  Teppichen,  wie  wir  sie  zum 
Beispiel  auf  den  Bildern  von  Memling  und  Holbein  sehen,  nicht  verleugnen. 


Abb.  12.  Kleinasiatischer  Teppich  auf  einem  Gemälde  des  Raffaellino  del  Garbo 
(1466  bis  1524),  die  thronende  Madonna  darstellend,  Berlin,  Kaiser  Friedrich-Museum 
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Zu  den  frühesten  uns  erhaltenen  Denkmälern  der  Teppichknüpferei  ge- 
hört der  in  Abbildung  15  wiedergegebene  Teppich.  Bode  hat  das  Stück,  das 
sich  jetzt  im  Kaiser  Friedrich-Museum  zu  Berlin  befindet,  in  München  er- 
worben, wohin  es  aus  einer  Tiroler  Kirche  gekommen  sein  soll,  und  beschreibt 
es  folgendermaßen:  ,,Die  Form  dieses  (nicht  vollständig  erhaltenen)  Teppichs 
ist  eine  sehr  gestreckte;  die  Länge  desselben  betrug  ursprünglich  mindestens 
das  Vierfache  der  Breite;  die  Farbe  des  Grundes  ist  Blaßrosa,  die  der  Borte  ein 
mattes  Blau,  auch  die  Farben  des  Musters  sind  wenig  kräftig.  Das  Muster  soll 
offenbar  einen  Baum  darstellen ; an  magerem  geraden  Stamme,  der  mehr  einem 


Abb.  13.  Kleinasiatischer  Teppich,  Berlin,  Kaiser  Friedrich-Museum  (n.  W.  Bode,  Vorderasiatische  Knüpfteppiche  ) 

Faden  gleicht,  setzen  rechtwinklig  kurze,  ebenso  dünne  Arme  an,  welche 
große  Blüten  tragen.  Diese  sind  von  sehr  merkwürdiger  Bildung:  die  Mitte 
zeigt  ein  geschlossenes  Tor,  welches  von  einer  Pyramide  überragt  wird;  an 
den  Seiten  setzen  sich  henkelartig  je  ein  eckig  gebildetes,  streng  stilisiertes 
Blatt  daran;  im  Innern  sind  diese  Figuren  mit  allerlei  ganz  kleinen  Vögeln, 
Sternen,  Zickzacklinien  und  ähnlichen  Verzierungen  ausgefüllt.  Außen  an  den 
Blättern  finden  sich  die  eckigen  Haken,  welche  auch  der  Teppich  mit  dem 
Mingwappen  aufweist  (Abb.  3)  und  die  so  häufig  in  den  Teppichen  des  XV. 
und  XVI.  Jahrhunderts,  aber  fast  ebenso  oft  in  gleicher  Form  noch  in  den 
modernen  Nomadenteppichen  Vorkommen.  Die  schmale  Borte  besteht  aus 
kufischer  Schrift,  welche  die  Worte : lä  iläh  ill’  alläh  (,,Es  gibt  keinen  Gott  außer 
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Gott“),  nur  durch  kleine  Rosetten  getrennt,  ringsum  wiederholt“  Bode  weist 
auf  das  XIIL  bis  XIV.  Jahrhundert  als  Entstehungszeit  hin,  erinnert  an  das 
altorientalische  Baummuster  und  geht  auch  auf  die  einzigartige  Technik  ein; 
,,die  Wollfäden  sind  nämlich  nicht  wie  sonst  übereinander  auf  ein  und  dem- 
selben Kettfaden  geknüpft,  sondern  sie  springen  von  einem  zum  anderen  Kett- 
faden über.  Dadurch  bleibt  in  der  Kette  immer  ein  Feld  leer,  was  die  Be- 
nutzung feiner  Wollfäden  zuläßt  und  daher  nicht  nur  eine  schärfere  Zeichnung 
ermöglicht,  sondern  auch  die  Aus- 
führung der  eckigen  Muster  er- 
leichtert“. 

Es  ist  unzweifelhaft,  daß  dieses 
Muster  in  letzter  Linie  abzuleiten 
ist  von  dem  altorientalischen  Lebens- 
baum, dessen  sassanidische  (um 
600  entstandene)  Umbildung  durch 
den  bekannten  Pfeilerschmuck  von 
Tak  i Bostan  repräsentiert  wird 
(Abb.  16).  Dieses  Motiv  geht  in  die 
Kunst  des  Islams  über;  wir  finden 
es  zum  Beispiel  auch  in  Spanien 
an  dem  von  dem  Kalifen  Hakim  II. 
g6i  nach  Christi  erbauten  Mihrab 
der  Moschee  von  Cordova,  wo  der 
Sockel  aus  rechteckigen  Platten  zu- 
sammengesetzt ist.  Sie  zeigen  in 
dem  von  einer  Borte  umrahmten 
Mittelfeld  dies  Baummotiv  in  der 
Form  eines  geraden  Mittelstammes, 
von  dem  aus  symmetrisches  Ran- 
ken- und  Blattwerk  die  Fläche  über- 
zieht (Abb.  17).  Schwieriger  wie  das 
Motiv  als  Ganzes  sind  bei  dem  Tep- 
pich die  Details  und  vor  allem  die 
eine  Architektur  wiedergebenden 
Blüten  zu  erklären.  Sehen  wir  vor- 
erst einmal  von  den  architektoni- 
schen Einzelheiten  ab  und  betrachten  wir  die  Blüte  in  ihren  Umrissen,  so 
zerlegt  sie  sich  in  ein  mittleres  spitz  auslaufendes  Blatt  und  zwei  kleinere, 
seitlich  umgebogene  Blätter.  Dieselbe  Form  finden  wir  nun  in  jenem  er- 
wähnten Blütenbaum  von  Cordova  bei  einigen  Arabeskenblüten  wieder,  die 
sich  auch  aus  einem  mittleren  größeren  Spitzblatt  und  zwei  seitlich  ausge- 
bogenen Blättern  zusammensetzen.  Noch  nähere  Berührungspunkte  zu  den 
merkwürdigen  Blüten  des  Teppichs  sehen  wir  in  einem  etwas  jüngeren 
spanisch -arabischen  Denkmal,  einem  sich  im  Museum  von  Zaragossa  be- 


Abb.  14.  Kleinasiatischer  Teppich,  im  Besitz  von  Baron  H. 
V.  Tücher,  Wien  (n.  Bode,  Vorderasiatische  Knüpfteppiche) 


findlichen  Marmorkapi- 
tell des  X.  bis  XI.  Jahr- 
hunderts (Abb.  i8).  Es 
ist  umgeben  von  zwei 
übereinander  liegenden 
Blattkränzen,  deren  an 
der  Spitze  überfallende 
Blätter  gemustert  sind, 
und  zwar  wiederum  mit 
dem  Motiv  eines  Blüten- 
baums. Von  einem  dün- 
nen Mittelstamm  gehen 
jedesmal  zwei  bis  drei 
seitliche  Ranken  aus, 
die  Blütenformen  tra- 
gen, in  denen  wir  eine 
Weiterentwicklung  je- 
ner Blüten  vom  Mihrab 
von  Cordova  erkennen. 
Die  einzelnen  Blätter 
sind  in  der  gleichen 
Gruppierung  angeordnet 
wie  dort;  ihnen  ist  aber 
ein  neues  charakteristi- 
sches Motiv  hinzugefügt 
in  den  zwei  eingerollten 
Blättern  am  Stengelan- 
satz. Und  diese  Einrol- 
lungen in  verkümmer- 

Abb.  15*  Spanischer  Teppich  des  XIII.  bis  XIV.  Jahrhunderts  im  Kaiser  ter  F'orm  finden  Wir  nun 
Friedrich-Museum  zu  Berlin 

auch  an  den  gleich  ge- 
stalteten Blüten  unseres  Teppichs  wieder.  Ein  sehr  enger  Zusammenhang 
zwischen  dem  Blütenbaum  auf  dem  Kapitell  von  Zaragossa  und  dem  des 
Teppichs  ist  unab weislich;  diese  Verwandtschaft  läßt  sich  nur  durch  den- 
selben Kunstkreis,  den  spanisch-arabischen,  dem  beide  Denkmäler  ange- 
hören, erklären. 

Für  die  Gestaltung  der  Blüten  als  Architekturen  vermögen  wir  in  der 
unter  orientalischem  Einfluß  stehenden  europäischen  Stoffweberei  des  XIII. 
bis  XIV.  Jahrhunderts,  in  jenen  reich  gemusterten  Seidenstoffen  und  Bro- 
katen dieser  Zeit,  in  denen  sich  orientalische  und  europäische  Motive 
mischen  und  erstere  in  umgewandelter  Form  wiedergeben,  Gegenstücke 
nachzuweisen.  In  diesen  Stoffen,  die  meist  italienischer  Herkunft  sind,  be- 
gegnet uns  häufig  zwischen  vegetabilischen  Motiven  und  Tierfiguren  die 
Darstellung  eines  Kastells,  dessen  charakteristische  Eigentümlichkeiten  in 
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einem  hohen  mit  Spitzdach  versehenen  Mittelturm  und  zwei  kleineren 
Seitentürmen  bestehen.*  Einer  dieser  Stoffe,  ein  im  Kunstgewerbemuseum 
zu  Frankfurt  am  Main  befindlicher  Seidenbrokat,  hat  besonderes  Interesse 
deshalb  für  uns,  weil  er  das  Kastell  von  einem  Baume  getragen  wiedergibt 
(Abb,  20).  Dreger**  weist  darauf  hin,  daß  „diese  Türme  und  Brunnen  an 
die  Stelle  der  früheren  Mittelstücke,  der  Altäre  und  Palmetten  getreten  sind“, 
und  sieht  in  diesem  Muster  ostasiatische  Anregungen.  Bei  der  Erwähnung 
eines  spanischen  Burgenstoffes  der  päpstlichen  Schatzkammer  vom  Jahre 
1295  bemerkt  Dreger,  daß  „solche  Darstellungen  im  maurischen  Spanien 

* Außer  dem  in  der  Sammlung  des  königlichen  Kunstgewerbe-Museums  zu  Berlin  befindlichen 
(Nr.  75.281;  79.591;  97.226)  und  von  J.  Lessing  in  der  „Gewebesammlung“  publizierten  derartigen  Stoffen 
nenne  ich  den  prachtvollen  grünen  Seidenbrokat  im  Dom  zu  Halberstadt  mit  der  figürlichen  Darstellung  der 
vier  Elemente  (Abb.  19)  und  einen  Seidenbrokat  von  einem  Rauchmantel  im  Dom  zu  Brandenburg. 

**  M.  Dreger:  Künstlerische  Entwicklung  der  Weberei  und  Stickerei  im  europäischen  Kulturkreise.  Text- 
band Seite  138  ff. 


Abb.  16.  Reliefpfeiler  von  Tak  i Bostan  in  Per-  Abb.  17.  Marmorplatte  vom  Mihrab  der  Moschee  von  Cor- 
sien,  um  600  nach  Christi  (Photographie  F.  Sarre)  dova,  961  nach  Christi  (Photographie  J.  Laurent) 


besonders  beliebt  gewesen  zu  sein  schienen,  woraus  sich  das  Entstehen  des 
kastilischen  Wappens  vielleicht  zum  Teil  erklärte“. 

So  können  wir  uns  das  merkwürdige  Baummuster  des  Teppichs  mit 
großer  Wahrscheinlichkeit  dadurch  erklären,  daß  hier  eine  der  spanisch- 
arabischen  Kunst  eigentümliche  Form  des  Blütenbaums  vorliegt:  ein  gerader 
dünner  Stamm,  an  dem  Blüten  sitzen,  die  sich  über  kleinen  eingerollten  Kelch- 
blättern in  drei  Blättern  entwickeln,  und  wo  die  beiden  äußeren,  spitz  zu- 
laufenden Blätter  nach  außen  umgebogen  sind.  Diese  Blütenform  ist  dann 
in  Anlehnung  an  die  Kastelle,  die  auf  gleichzeitigen  italienisch-  und  spanisch- 
arabischen Stoffen  Vorkommen  und  auch  hier  manchmal  die  Bekrönung  von 
Pflanzen-  und  Baummotiven  bilden,  architektonisch  umgestaltet  worden.  Ein 

allgemeiner  Zusammen- 
hang mit  den  frühen  geome- 
trischen Teppichen  Klein- 
asiens zeigt  sich  in  der 
streng  stilisierten  Borte  mit 
kufischer  Schrift. 

Was  ferner  die  Her- 
kunft des  Burgenteppichs 
aus  dem  arabischen  Spanien 
nahe  legt,  ist  die  Verwandt- 
schaft mit  einer  Gattung 
spanischer  Teppiche,  von 
denen  uns  nur  wenige 
Exemplare  bekannt  sind. 
Das  bemerkenswerteste, 
jetzt  im  Kaiser  Friedrich- 
Museum  zu  Berlin  beflnd- 
liche  Stück  (Abb.  2 1)  ist  von 

Abb.  18.  Kapitell  im  Museum  von  Zaragossa,  X.  bis  XI.  Jahrhundert  SChr  bedeutenden  Abmes- 
sungen ( 8,50  mal  2,50  Me- 
ter) und  zeigt  neben  langgestreckter  Form  auch  wiederum  eine  besonders 
feine,  samtartige  Knüpfung,  die  sich  der  des  eben  erwähnten  Teppichs  nähert, 
und  auf  die  wir  weiter  unten  noch  zu  sprechen  kommen  werden.  Eine  Reihe 
von  breiteren  und  schmäleren  Borten  umgibt  das  Mittelfeld,  das  mit  einem 
treppenförmig  konturierten  Rautenmuster  bedeckt  und  dreimal  durch  je  zwei 
Wappenschilder  unterbrochen  ist.* 

Ehe  wir  auf  die  Verwandtschaft  beider  Teppiche**  näher  eingehen,  gilt 
es,  den  letzteren  als  spanisch  zu  erweisen.  Der  aus  dem  Pariser  Kunsthandel 

* Die  Farben  sind  folgende:  In  den  Borten  weiße  Schrift  auf  dunkelblauem  Grund  und  verschiedenfarbige 
Darstellungen  in  Braun,  Blau,  Gelb  und  Weiß.  Das  Rautenmuster  des  Innenfeldes  ist  abwechselnd  rot,  braun 
und  blau  gefärbt.  Die  Wappenschilde  zeigen  in  der  Mitte  einen  braunen  Stamm  mit  grünen  Eichenzweigen 
nach  beiden  Seiten,  rechts  auf  blauem,  links  auf  gelbem  Felde. 

**  Nicht  unerwähnt  möchte  ich  lassen,  daß  die  Ähnlichkeit  zwischen  beiden  Teppichen  auch  von  Herrn 
Dr.  W.  Valentiner  bemerkt  worden  ist. 
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Abb.  19.  Grüner  Seidenbrokat  im  Dom  zu  Halberstadt,  Italien,  XIII.  bis  Abb.  20.  Weißer  Seidenbrokat  im  Kunstgewerbemuseum  zu  Frankfurt  am 

XIV.  Jahrhundert  (nach  J.  Lessing,  Gewebesammlung)  Main,  Italien,  XIII.  bis  XlV.Jahrh.  (nach  J.  Lessing,  Gewebesammlung) 
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kommende  Tep- 
pich ist  erst- 
lich nachweis- 
lich in  Spanien 
gefunden  wor- 
den, dann  stim- 
men Innenmu- 
ster und  Schrift- 
borte auffallend 
mit  einer  be- 
stimmten Gat- 
tung spani- 
scher Web- 
stoffe  überein, 
zum  Beispiel 
mit  dem  goldbro- 
katenen  Grab- 
gewand des 
Infanten  Don 
Philipp  (gestor- 
ben 1252),  aus 
der  Kirche  von 
Villalcäzar  de 
Sirga  bei  Palen- 
cia  (Abb.  22). 

Die  kleinen  Borten  des  Teppichs  mit  ihren  geometrischen  Mustern,  mit  kon- 
turierten  kleinen  Sternen  und  Dreiecken  erinnern  an  die  geometrischen  spa- 
nischen Fliesenmuster  des  XIV.  und  XV.  Jahrhunderts;  noch  auffallender  ist 
die  Berührung  mit  spanischen  Fliesen  in  der  zweitgrößten  Borte,  die  sich  aus 
quadratischen  Feldern  mit  den  verschiedenartigsten  Darstellungen  zusammen- 
setzt. Da  sehen  wir  neben  uns  bekannten  geometrischen  Fliesenmustern, 
neben  Sternen  und  Kreuzen  auch  figürliche  Darstellungen:  Tauben  und 
Adler,  wie  sie  in  gleicher  Form  die  kleinen  Fliesen  aus  einem  Kloster  bei 
Segorbia*  wiederholen,  ferner  Menschen  und  Vierfüßler,  letztere  meist  in  der 
merkwürdigen,  langgestreckten  und  primitiven  Form,  wie  wir  sie  von  einer 
Gattung  seltener  andalusischer  Gefäße  des  XV.  Jahrhunderts,  der  Fayencen 
von  Puente  del  Arzobispo,  kennen.  Auch  das  Wappen  von  Kastilien,  das 
dreitürmige  Kastell,  findet  sich  in  einem  der  Bortenquadrate  wiedergegeben. 
Wir  müssen  es  uns  in  diesem  Zusammenhang  versagen,  auf  diese  Dar- 
stellungen des  Teppichs  näher  einzugehen  und  weitere  Analogien  mit  der 
spanischen  Kunst  nachzuweisen,  was  nicht  allzu  schwer  fiele.  Die  Umrahmung 
des  Wappens  im  Achtpaß  sei  endlich  noch  als  spanisch  hervorgehoben; 
sie  findet  sich  zum  Beispiel  in  gleicher  F orm  mehrfach  in  der  Portalumrahmung 


Abb.  21.  Bruchstück  eines  spanischenTeppichs  des  XV.  Jahrhunderts  im  Kaiser  Friedrich- 
Museum  zu  Berlin  (Photographie  von  Dr.W.Vöge) 


* Abgebildet  bei  R.  Forrer:  Fliesenkeramik.  Straßburg  1901.  Tafel  XXXIII  und  XXXIV. 
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am  Palast  Peters  des  Grausamen  in  Toledo.  Für  das  Mittelfeld  des  Teppichs 
mit  seinem  Rautenmuster  und  den  eingestreuten  Wappen  im  Achtpaß  sei  an 
einen  ähnlich  gezeichneten  Seidenstoff,  eine  Reliquienhülle  der  Servatius- 
Kirche  in  Maestricht  erinnert,  die  das  gleiche  Dekorationsschema  zeigt 
(Abb.  23). 

Haben  wir  die  spanische  Provenienz  des  Wappenteppichs  (Abb.  21)  fest- 
stellen können,  so  gilt  es  jetzt,  Berührungspunkte  mit  dem  Blütenbaumteppich 
(Abb.  15)  nachzuweisen.  Vergleichen  wir  die  Schriftborten  beider  Stücke,  so 
sehen  wir  auch  hier  dieselben  langgestreckten  Buchstabenformen,*  die  von 
Füllmotiven  unterbrochen  werden.  Hier  sind  es  nur  die  gleichen  Sternrosetten, 
dort  kommen  neben  diesen  auch  die  oben  erwähnten  Menschen-  und  Tier- 
figuren in  den  verschiedensten  Formen  vor.  Betrachten  wir  nun  die  Blüten- 
kastelle und  ihre  Zierformen  näher,  so  finden  wir  hier  die  gleichen  liegenden 
Vögel  (Tauben?),  Sterne,  Zickzacklinien,  Haken  und  Kreuze,  wie  sie  auf  dem 
spanischen  Wappenteppich  Vorkommen;  ja,  die  charakteristischen  Haken  an 
der  Außenlinie  des  Blütenkastells  sind  eine  besonders  häufige  Zierform  auf 
dem  spanischen  Teppich,  wo  die  senkrechten  kufischen  Buchstaben  mit  ihnen 
besetzt  sind. 

Nach  dem  Gesagten  dürfte  es  keines  Beweises  mehr  bedürfen,  den  bisher 
rätselhaften  Blütenkastellteppich  Spanien  zuzuweisen  als  ein  Erzeugnis  der 
arabisch-maurischen  Bevölkerung  des  XIV.  Jahrhunderts,  deren  künstlerische 
Beziehungen  zu  dem  Osten  ja  die  denkbar  regsten  waren,  wie  die  Fabrikation 
der  lüstrierten  Tonwaren  von  Malaga  beweist.**  In  der  bisherigen  Literatur 
wird  der  spanische  Knüpfteppich  wenig  beachtet  und  teilweise  seinem  Ur- 
sprung nach  nicht  richtig  erkannt.***  Die  früheste  Erwähnung  der  spanischen 
Teppichfabrikation 
stammt  aus  der 
Mitte  des  Xll.Jahr- 

* Diese  Form  ist  für 
Spanien  charakteristisch. 

Sie  findet  sich  zum  Bei- 
spiel auch  am  erwähnten 
Mihrab  von  Cordova. 

**  F.Sarre:  Die  spa- 
nisch-maurischen Lüster- 
fayencen des  Mittelalters 
und  ihre  Herstellung  in 
Malaga.  Jahrbuch  der  Kö- 
niglich Preußischen  Kunst- 
sammlungen, 1903,  Heft  II. 

***  Juan  F.  Rianos: 

The  industrial  Arts  in 
Spain,  London  187g,  Seite 
266  ff.  - A.  Riegl  a.  a.  O., 

Seite  188.  — Derselbe:  Ein 
orientalischer  Teppich  vom 
Jahre  1202,  Berlin  1895, 

Seite  30.  W.  Bode: 

Vorderasiatische  Knüpf- 
teppiche, Seite  125  ff. 


Abb.  22.  Goldbrokat  aus  dem  Grabe  des  Infanten  Don  Philipp  (gestorben  1252) 
in  Villalcäzar  de  Sirga  bei  Palencia  (nach  J.  Lessing,  Gewebesammlung) 
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hunderts  und  betrifft  die  Städte  Chinchilla  in  der  Provinz  von  Nueva  und 
Cuenca  in  der  von  Murcia.  Der  Geograph  Idrisi*  (1154),  rühmt  die  dort  ge- 
fertigten Teppiche  und  ein  Jahrhundert  später  schreibt  Ibn  Said:  „In  Tantala, 
im  Distrikt  Murcia,  werden  die  Teppiche  gemacht,  die  im  Orient  hoch  im 
Preise  stehen“.**  Vielleicht  handelt  es  sich  bei  unserem  Blütenbaumteppich 
um  ein  Erzeugnis  jener  im  XIII.  Jahrhundert  berühmten  Teppichfabrikation 
der  Provinz  Murcia,  die  ihre  kostbaren  Waren  bis  in  den  Orient  expor- 
tierte, nachdem  sie  selbst  für 
ihre  Muster  Anregungen  von 
dort  empfangen  hatte.  — Dann 
haben  wir  in  dem  Wappenteppich 


Abb.  23.  Spanischer  oder  vorderasiatischer  Seidenstoff 
aus  der  Servatiuskirche  in  Maestricht  (nach  J.  Lessing, 
Gewebesammlung) 


Abb.  24.  Spanischer  Teppich  des  XV.  Jahrhun- 
derts auf  einem  flandrischen  Gobelin  im  Musee 
de  Cluny  zu  Paris 


ein  Beispiel  derselben,  weiter  entwickelten  spanischen  Teppichgattung  zu 
sehen,  etwa  aus  dem  XV.  Jahrhundert,  wo  sich  das  strenge  geometrische 
Muster  mit  der  umrahmenden  kufischen  Schriftborte  noch  merkwürdig  rein 
erhalten  hat.  Zwei  weitere  ähnliche,  wohl  etwas  spätere  Teppiche  dieser  Art 

* Idrisi:  Description  de  l’Afrique  et  de  l’Espagne.  ed.  Dozy  et  de  Goeje,  p.  237:  ,,On  y (ä  Chinchilla), 
fabrique  des  tapis  de  laine  qu’on  ne  saurait  imiter  ailleurs,  circonstance  qui  depend  de  la  qualite  de  l’air  et 
des  eaux.“  ,,Le  tapis  de  laine  qu’on  y (ä  Cuenca)  fait  sont  d'exellence  qualite.“  Beide  Male  ist  das  arabische 
Wort  witä’  gebraucht;  es  kommt  her  von  einem  Verbum  , .treten“  und  bedeutet  also  etwas,  auf  das  man  tritt, 
das  heißt  Fußteppich.  Gütige  Mitteilung  von  Dr.  Eugen  Mittwoch  in  Berlin. 

**  Ibn  Said  lebte  von  1214  bis  1286.  Erwähnt  bei  al  Maqqari  (Analectes  sur  l’histoire  et  la  litterature  des 
Arabes  d’Espagne,  publ.  par  Dozy,  Dugat,  Krehl  et  Wright.  Leyden  1855  bis  1860.  Band  I).  Das  hier  für  Teppich 
gebrauchte  Wort  ist  busut,  wörtlich  ,, Ausgebreitetes“. 
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besitzt  das  königliche  Kunstgewerbemuseum  in  Berlin;  einer  derselben  ist 
aus  der  äußerst  breiten  Borte  eines  derartigen  Teppichs  zusammengesetzt, 
ohne  etwas  von  dem  Muster  des  Innenfelds  zu  zeigen.  Ein  spanischer  Teppich 
dieser  Art  dürfte  auf  einem  flandrischen  Gobelin  im  Musee  de  Cluny  in  Paris 
dargestellt  sein,  wo  er  das  Gestell  einer  Handorgel,  die  von  einer  fürstlichen 
Frau  gespielt  wird,  verdeckt  (Abb.  24). 

Wir  fügen  noch  ein  paar  Worte  über  die  späteren  spanischen  Knüpf- 
teppiche hinzu.  Frühestens  dem  XVI.  Jahrhundert  gehört  eine  spanische 
Teppichgattung  an,  in  der  sich  das  altorientalische  geometrische  Muster  mit 
europäischen  Renaissancemotiven  mischt,  die  aber  in  der  Gesamterscheinung 


Abb.  25.  Spanischer  Teppich  des  XVI.  Jahrhunderts  im  Kaiser  Friedrich-Museum  zu  Berlin  (nach  W.  Bode, 
Vorderasiatische  Knüpfteppiche) 


und  im  Detail  ihren  Zusammenhang  mit  den  frühspanischen  Knüpfteppichen 
nicht  verleugnen  kann  (Abb.  25),.  Auch  hier  bedeckt  das  Innenfeld  ein  durch- 
gehendes Muster;  es  sind  runde  Blattkränze  mit  Blumen  und  Früchten,  die 
von  vier  schleifen-  oder  bandartigen  Gebilden  unterbrochen  werden.  Das 
Innere  dieser  Kränze  füllt  ein  in  Ranken  aufgelöstes  Kreuz,  wie  wir  es  in 
vereinfachter  Form  als  durchgehenden  Schmuck  des  Rhombenmusters  der 
älteren  Gattung  kennen  gelernt  haben  (Abb.  21).  An  Stelle  der  Kränze  tritt 
bei  einem  Bruchstück  im  Kaiser  Friedrich-Museum  ein  von  Ranken  um- 
gebener heraldischer  Löwe.*  Auch  die  Sterne  zwischen  diesen  Kränzen  sind 
nichts  anderes  als  Füllungen  solcher  in  Ranken  aufgelöster  Sternmotive.  Ist 
in  der  Zeichnung  des  Innenfelds  ein  Zusammenhang  mit  den  frühspanischen 
und  im  Grund  genommen  auch  mit  den  frühen  geometrischen  Teppichen 

* W.  Bode:  Vorderasiatische  Knüpfteppiche,  Abbildung  85. 
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Kleinasiens  unverkennbar,  so 
zeigen  sich  in  der  Borte  Renais- 
sanceformen, Pilasterbildungen, 
wie  sie  in  gleicher  Zeichnung  bei 
den  spanischen  Azulejos  als  Bor- 
dürenmotive Vorkommen,* 

Bei  einer  zweiten  Gruppe 
spanischer  Teppiche  des  XVI.  bis 
XVII.  Jahrhunderts  tritt  der  Zu- 
sammenhang mit  dem  früheren 
geometrischen  Muster  des  Mittel- 
alters noch  mehr  zurück;  aber 
eine  Verwandtschaft,  ja  ein  Ent- 
stehen aus  dem  zuletzt  beschrie- 
benen Muster  ist  unverkennbar 
(Abb.  26).  Die  übereinander  ge- 
ordneten Blattkränze  sind  hier 
miteinander  verbunden  worden, 
und  auf  diese  Weise  spitzovale 
aneinander  gereihte  Felder  ent- 
standen, die  wiederum  durch  jene 
schon  oben  erwähnten  Bänder 
und  Schleifenmotive  zusammen- 
gehalten und  durchflochten  wer- 
den. In  den  Füllungen  breitet  sich 

Abb.  26.  Spanischer  Teppich  im  Kgl.  Kunstgewerbemuseum  J D 1 1 * 

zu  Berlin  (nach  W.  Bode,  Vorderasiatische  Knüpfteppiche)  BlumCn-  Und  RankenWerk  im 

Zusammenhang  und  in  formaler 
Übereinstimmung  mit  der  Zeichnung  der  Spitzovale  aus.  Die  Borte  dieser 
Teppichgattung  trägt  wiederum  Renaissancecharakter  und  besteht  aus  Blatt- 
ranken, zwischen  denen  sich  schlängelnde  Drachen  angebracht  sind,  meist  zu 
Seiten  einer  Vase  oder  Schale  angeordnet.**  Auch  diese  Teppiche,  von  denen 
einer  gleichfalls  auf  einem  flandrischen  Gobelin  des  beginnenden  XVI.  Jahr- 
hunderts im  Musee  de  Cluny  in  Paris,  eine  Anbetung  der  Könige  darstellend, 
wiedergegeben  ist,  haben  sich  nicht  allzuhäufig  erhalten.  Im  XVII.  Jahr- 
hundert verwildert  das  Muster;  aber  Teppiche  aus  dieser  und  späterer  Zeit, 
teilweise  in  bunten  Farben  gehalten,  lassen  trotzdem  das  ursprüngliche  Muster 
noch  in  Umrissen  erkennen. 

In  dem  Inventar  des  Kaisers  Karl  V.  im  Kloster  Sankt  Yuste  werden 
Teppiche  aus  Alcaraz,  einem  Orte  der  Provinz  Murcia,  erwähnt.  Die  Mönche 
des  Escurial  verzeichnen  gleichfalls  im  Jahre  1575  als  Geschenke  von  König 
Philipp  II.  Teppiche  aus  Alcaraz  von  gelber  und  blauer  Farbe  (Dos  alfombras 


* R.  Forrer  am  angeführten  Orte,  Tafel  XLVI. 

**  Ganz  gleich  gemusterte  spanische  Seidenbrokate  des  XVI.  Jahrhunderts  finden  sich  zum  Beispiel  in 
der  Sammlung  von  Dr.  Roden  in  Frankfurt  am  Main.  Abgebildet  bei  J.  Lessing,  Gewebesammlung,  Lieferung  VII. 
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da  lana  de  Alcaraz  ...  de  amarillo  y mas  amarillo  y ayul),  sie  erwähnen 
ferner  einen  Teppich  von  grüner  und  gelber  Farbe  (una  alfombra  di  Alcaraz 
de  lana  verde  y mas  verde,  senalada  de  amarillo)  und  im  Jahre  1586  drei 
Teppiche  von  verschiedener  Färbung  (tres  alfombras  de  las  de  Alcaraz  de 
lana  fina  de  diversos  colores,  ä modo  de  jaspeado).*  Die  Farbengebung  der 
hier  1575  erwähnten  Teppiche  stimmt  mit  den  spanischen  Teppichen  überein, 
die  wir  dem  XVI.  Jahrhundert  zugeschrieben  haben,  so  daß  ihre  Herkunft 
aus  Alcaraz  sehr  wahrscheinlich  sein  dürfte. 

Eine  Eigentümlichkeit  sämtlicher  spanischer  Teppiche,  die  sich  sowohl 
bei  dem  mittelalterlichen  Baumteppich  wie  bei  dem  Wappenteppich  und  den 
Erzeugnissen  von  Alcaraz  findet,  ist  die  besondere  Technik,  die  sich  wesent- 
lich von  der  im  Orient  allgemein  üblichen  unterscheidet.  Diese  Technik,  die 
eine  engere  Knüpfung  und  dadurch  eine  besonders  feine  Musterung  gestattet, 
ist  außerdem  teilweise  bei  einem  mittelalterlich-europäischen  Knüpfteppich, 
dem  um  1200  entstandenen  Quedlinburger  Teppich**,  angewandt  worden,  wo 
man  die  figürlichen,  nicht  die  ornamentalen  Teile  in  dieser  Technik  ausgeführt 
hat.  Fräulein  Carlotta  Brinckmann  in  Berlin  hat  die  erwähnten  spanischen 
Teppiche  auf  ihre  Technik  hin  untersucht  und  die  Güte  gehabt,  folgendes 
darüber  zu  bemerken: 

„Die  Technik  des  spanischen  Knüpfteppichs  ist  von  der  des  orientalischen 
im  Grundzug  verschieden. 

Bilden  bei  diesem  stets  zwei  nebeneinanderstehende  Kettfäden  das  Gerüst 
für  den  Knoten  des  Knüpffadens,  so  ist  beim  spanischen  Teppich  der  Knüpf- 
faden nur  um  einen  Kettfaden  geschlungen  (nicht  eigentlich  verknotet),  der 
nächste  Kettfaden  ist  freigelassen,  der  dann  folgende  wieder  umschlungen. 
Erst  durch  den  eingewirkten  Schußfaden  wird  diese  lockere  Schürzung 
befestigt.  Hier  weicht  die  Technik  wieder  von  der  orientalischen  ab.  Der 
Schußfaden  — er  besteht  bei  einem  dieser  spanischen  Teppiche  zum  Beispiel 
aus  drei  einzelnen  kräftigen  Wollfäden,  und  zwar  bemerkenswerterweise 
aus  zwei  lockeren  eindrähtigen  und  einem  festen  zweidrähtigen  Faden  — 
geht  nicht  in  Doppelreihen,  sondern  einreihig  durch  die  Kettfäden,  ebenfalls 
diejenigen  Fäden  offen  lassend,  die  in  der  Reihe  der  Knüpffäden  freige- 
blieben sind. 

Bei  der  nun  folgenden  zweiten  Reihe  von  Knüpffäden  werden  nur  die 
freigelassenen  Kettfäden  umschlungen,  und  der  eingewirkte  dreiteilige  Schuß- 
faden geht  wiederum  einreihig  und  die  nicht  umschlungenen  Kettfäden  offen 
lassend  hindurch. 

Dieser  Wechsel  in  der  Struktur  des  spanischen  Teppichs  prägt  sich 
deutlich  in  der  Rückseite  aus,  während  die  Bildseite  das  ebenmäßige  plüsch- 
artige Aussehen  hat  wie  bei  dem  orientalischen  Teppich.“ 


Erwähnt  bei  J.  Robinson:  Eastern  Carpets.  London  1882,  I. 

J.  Lessing:  Mittelalterliche  Decken  und  Wandteppiche  Deutschlands. 
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DIE  AUSSTELLUNG  VON  KLEINBRONZEN  IM 
KAISER  FRANZ  JOSEPH-MUSEUM  ZUTROPPAU 
VON  EDMUND  WILHELM  BRAUN -TROPPAU 

M Verlauf  dieses  Sommers  konnte  das  schlesische 
Landesmuseum  zu  Troppau  dank  dem  liebens- 
würdigen Entgegenkommen  zahlreicher  Gönner 
aus  Sammlerkreisen  und  befreundeter  Museen 
eine  Ausstellung  von  Kleinbronzen  veranstalten, 
die  sich  die  Aufgabe  gestellt  hatte,  die  Besucher 
und  Freunde  des  Museums  mit  diesem  so  über- 
aus reizvollen  Gebiet  des  künstlerischen  Schaffens 
bekannt  zu  machen.  Auch  als  wissenschaftlich 
wertvoll  muß  diese  Ausstellung  bezeichnet  wer- 
den, da  sie  eine  nicht  geringe  Anzahl  bisher  weniger  oder  nicht  bekannter 
Objekte  vereinigte  und  zur  Diskussion  stellte.  Im  Folgenden  soll,  unterstützt 
durch  Illustrationen,  ein  kurzer  Überblick  über  die  Ausstellung  mitgeteilt  werden. 

Otto  von  Falke  hat  im  XIX.  Jahrgang  der  ,, Zeitschrift  für  christliche 
Kunst“  (1906,  Seite  321  ff.)  in  einer  methodologisch  wie  inhaltlich  gleich 
mustergültigen  und  glänzenden  Untersuchung  das  Vorhandensein  einer 
Wiener  Grubenschmelzwerkstätte  des  XIV.  Jahrhunderts  festgestellt.  Er  hat 
nachgewiesen,  daß  1322  nach  einem  Brand  der  durch  denselben  beschädigte 
bekannte  Verduner  Emailaltar  in  Klosterneuburg  nach  Wien  zur  Restau- 
rierung geschickt  wurde.  Der  Wiener  Goldschmied  war  sicherlich  geschickt 
und  hat  sich  die  größte  Mühe  gegeben,  bei  seiner  Arbeit  den  Stil  des  Nicolaus 
von  Verdun  zu  treffen,  er  hat  auch  die  alte  Technik  des  Grubenschmelzes 
gut  ausgeübt,  aber  er  ,, konnte  als  Zeichner  aus  seiner  gotischen  Haut  nicht 
heraus“.  Auf  Grund  einer  brillanten  Analyse  der  Stilelemente  dieses  Wiener 
Goldschmieds  hat  Falke  eine  Reihe  von  Arbeiten  gefunden,  die  deutlich 
denselben  Stil  zeigen  wie  die  Restaurierungen  am  Verduner  Altar  und  an 
dem  gleichfalls  von  dem  Wiener  Goldschmied  angefertigten  Klosterneuburger 
Ziborium.  Die  Troppauer  Ausstellung  brachte  uns  ein  weiteres  Werk  aus 
dieser  Gruppe.  Es  ist  ein  Vortragkreuz  des  Lemberger  städtischen  Kunst- 
gewerbemuseums (hoch  51-5  Zentimeter),  dessen  Vorder-  und  Rückseite  wir 
abbilden.  Die  Flächen  sind  aus  vergoldetem  Kupferblech  und  mit  frühgotischem 
Blattwerk  verziert,  das  sich  von  dem  in  Flechtmuster  gravierten  Grund  ab- 
hebt. Denselben  Flechtgrund  zeigt  das  von  Falke  (a.  a.  O.  Seite  231)  abgebil- 
dete Kreuz  der  Sammlung  Schnütgen  in  Cöln.  Der  Corpus  Christi,  der  Engel, 
aus  der  Wolke  kommend,  mit  dem  Rauchfaß  über  dem  Gekreuzigten,  der  Auf- 
erstehende unten  und  die  Madonna  und  der  heilige  Johannes  zu  beiden  Seiten 
Christi  sind  gegossen  und  aufgelegt.  In  Grubenschmelz  ausgeführt  sind  nur 
die  Platten  mit  dem  Titulus  Crucis  und  dem  Pelikan  über  demselben,  ferner 
diejenigen  mit  den  beiden  Schächern  und  endlich  die  Platte  mit  dem  Bogen- 
schützen, der  auf  den  vor  ihn  Kauernden  und  ihn  Anflehenden  schießt,  hinter 


6g 


Die  Ausstellung  von  Kleinbronzen  im  Kaiser  Franz  Joseph -Museum  zu  Troppau,  Vorder-  und  Rückseite  eines  vergoldeten  Vortrag- 
kreuzes mit  Grubenschmelz,  Arbeit  eines  Wiener  Goldschmieds  des  XIV.  Jahrhunderts,  zweites  Viertel  (Kunstgewerbemuseum  Lemberg) 
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dem  der  geöffnete  Höl- 
lenrachen droht.  Der 
Grund  ist  fast  nur  blau, 
das  für  die  Werkstätte 
charakteristische  Rot 
findet  sich  nur  als  Be- 
zeichnung des  Blutes 
auf  der  Brust  und  den 
Flügeln  des  Pelikans. 
Die  Rückseite  ist  nur 
graviert,  in  derselben 
Weise  wie  auf  der  Vor- 
derseite. In  der  Krö- 
nung des  Kreuzes  der 
thronende  Christus,  auf 
den  lilienförmigen  Aus- 
läufern des  Kreuzes 
die  Evangelistensym- 
bole. — Das  Lieblings- 
gebiet der  modernen 
Sammler,  die  italie- 
nische Kleinbronze, 
kam  in  Troppau 
dank  der  Liebens- 
würdigkeit seines 
hohen  Protektors, 
des  regierenden  Fürsten  von  Liechtenstein  und  anderer  Sammler  in  einer 
kleinen,  aber  guten  Auswahl  zur  Ausstellung.  Wilhelm  Bode  hat  in  den 
letzten  Jahren  in  verschiedenen  Aufsätzen  und  jetzt  zusammenfassend  in 
seinem  neuesten  prächtigen  Tafelwerk  mit  sicherer  und  kundiger  Hand 
die  Gruppen  geschieden  und  eine  Reihe  deutlicher  Individualitäten  heraus- 
geholt. Auch  J.  von  Schlosser  hat  das  Verdienst,  in  seiner  Publikation  der 
„Ausgewählten  Gegenstände  der  kunstindustriellen  Sammlung“  des  Wiener 
Hofmuseums  einige  wertvolle  Aufschlüsse  gegeben  zu  haben.  Die  Zeit  ist 
noch  nicht  zu  weit  zurückliegend,  wo  man  genug  zu  tun  hatte,  die  Vene- 
zianer, Paduaner  und  Florentiner  Bronzen  einigermaßen  zu  scheiden.  Das 
Werk  des  Giovanni  da  Bologna  war  wohl  das  einzige  genauer  bekannte  und 
umrissene;  man  hatte  die  signierte  Figur  im  Hofmuseum,  die  der  Meister 
als  Geschenk  an  Max  II.  geschickt  hatte,  und  eine  Reihe  anderer  Klein - 
bronzen  Giovannis  ließen  sich  bestimmen  als  Reduktionen  seiner  monu- 
mentalen Werke. 

An  der  Spitze  der  in  Troppau  ausgestellten  Florentiner  Quattrocento- 
bronzen stand  der  prächtige  Herkules  von  Bertoldo,  wie  er  mit  der  Rechten 
die  Keule  schultert  und  in  der  Linken  den  auf  den  Boden  gestützten  Schild 


Die  Ausstellung  von  Kleinbronzen  im  Kaiser  Franz  Joseph  - Museum  zu 
Troppau,  Bronze  - Tintenfaß  in  der  Art  des  Bellano  (Fürst  Johann  von 
Liechtenstein) 
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hält.  Bode  hat  ihn  verschiedentlich  abgebildet.  Er  nennt 
ihn  jetzt,  nach  dem  Vergleich  mit  dem  Seitenstück  bei 
Pierpont  Morgan,  einen  wappenhaltenden  wilden  Mann 
mit  dem  Este-Wappen.  Die  Masse,  ein  dunkelgelbes 
Glockenmetall,  kommt 
reizvoll  unter  der  teil- 
weise abgeriebenen  Ver- 
goldung zum  Vorschein. 

Ein  außerordentlich  kräf- 
tiges und  individuelles 
Werk,  läßt  es  die  ganze 
eigenartige  Formenspra- 
che des  Meisters  erken- 
nen. Von  Giovanni  da 
Bologna  war  aus  der 
Liechtenstein-Galerie  der 
prächtige  Mars  da,  mit 
dem  Schwert  in  der 
Rechten.  Daneben  stand 
aus  demselben  Besitz  (Abbildung  Seite  531),  eine  interessante  Variante  des- 
selben Modells,  als  Herkules.  Die  Linke  preßt  kraftvoll  die  Schlange,  die  sich 
um  den  Unterarm  windet,  die  Rechte  hält  die  Keule.  Über  die  linke  Schulter 
fällt  das  Löwenfell.  Wir  haben  hier  eine  Erscheinung,  die  analog  in  der 
Porzellanplastik  des  XVIII.  Jahrhunderts  so  häufig  auftritt.  Dasselbe  Modell 
wird  durch  verschiedenartige  Attribute  verschiedenartig  charakterisiert. 

Die  Kunst  des  Paduaners  Riccio  repräsentiert  am  besten  der  prächtige 

reitende  Krieger  mit 
dem  geöffneten  Mund 
in  der  Liechtenstein- 
Galerie  und  die  kau- 
ernde Sphinx  als  Tin- 
tenfaß (Museum  T rop- 
pau).  — Die  Art  des 
Bellano  läßt  ein  Tin- 
tenfaß mit  der  bekrö- 
nenden kleinen  Figur 
eines  David  erkennen, 
der  den  linken  Fuß  auf 
das  abgeschlagene 
Haupt  des  Goliath 
setzt  (Liechtenstein- 
Galerie  ; Abbildung  Sei- 
te 528).  Derselben 
Schule  gehört  der  fein 


Die  Ausstellung  von  Kleinbronzen  im  Kaiser  Franz  Joseph -Museum  zu 
Troppau,  Bronzefigur  eines  Löwen, 

Italienisch,  XVI.  Jahrhundert,  Anfang  (Fürst  Johann  von  Liechtenstein) 


Die  Ausstellung  von  Kleinbronzen  im  Kaiser  Franz  Joseph-Museum  zu 
Troppau,  Drache  in  Bronze  mit  weiblicher  Figur  in  antiker  Gewandung, 
Paduanisch,  um  1500  (Fürst  Johann  von  Liechtenstein) 
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ziselierte  liegende 
Drache  mit  geöff- 
netem Rachen  an, 
auf  dessen  Rücken 
eine  antike  weib- 
liche Figur  mit  erho- 
benem linken  Zeige- 
finger steht  (Liech- 
tenstein-Galerie; Ab- 
bildung Seite  529), 
Offenbar  wurde  sie 
später  aufgesetzt,  da 
an  derselben  Stelle 
sonst  ein  Neptun 
steht,  wie  auf  dem 
herrlichen  Exemplar 
in  der  früheren 
Sammlung  Hainauer. 

Ein  wundervoll 
modelliertes  Stück, 
ein  leichter  Hohlguß, 
ist  der  abgebildete 


Die  Ausstellung  von  Kleinbronzen  im  Kaiser  Franz  Joseph -Museum  zu 
Troppau,  Bronzeplatte  mit  Kampfszenen  in  Kartuschen,  in  der  Art  des  Valerio 
Belli  (1465  bis  1546)  (Kunstgewerbemuseum  Prag) 


Löwe  aus  der  Liech- 
tenstein-Galerie, den 
kürzlich  auch  das 

Kaiser  Friedrich -Museum  in  Berlin  erwarb  und  von  dem  im  heurigen 
Sommer  zwei  andere  Exemplare  im  Münchener  Kunsthandel  aufgetaucht 
sind  (Abbildung  Seite  529). 

An  Naturalismus  und  kraftvoller  Modellierung  kommt  ihm  die  kleine 
schleichende  Pantherin  gleich,  die  gleichfalls  aus  dem  Besitz  des  Fürsten 
Liechtenstein  stammt  (Abbildung  Seite  530). 

Aus  dem  Schulkreis  des  fruchtbaren  Venezianers  Alessandro  Vittoria 
(1525  bis  1608)  waren  verschiedene  Modelle  vertreten,  so  aus  dem  Besitz 
des  k.  k.  Österreichischen  Museums  ein 
Mars  und  eine  Venus  mit  Amor,  Be- 
krönungsfiguren von  Feuerböcken  aus 
einer  Serie  derartiger  Göttergestalten,  die 
öfter  Vorkommen.  So  besitzt  Graf  Fried- 
rich Pourtales  in  München  eine  zweite 
Venus  und  einen  Bacchus  mit  den  Unter- 
teilen; dieselben  Modelle  finden  sich  wie- 
der unter  anderem  in  der  Sammlung  des  Die  Ausstellung  von  Kleinbronzen  im  Kaiser 
Erzherzogs  Franz  Ferdinand  d’Este  in  Jc.ph- Museum  Troppau  B,onz.. 

ö ngur  einer  Panthenn,  Italienisch,  XVLjahrhun- 

Wien,  im  Museo  archeologico  des  Dogen-  dert,  Anfang  (Fürst  Johann  von  Liechtenstein) 


palastes  (ohne  Postament)  etc.  Eine  weitere  Figur 
aus  dieser  Serie  schickte  das  Grazer  Kunstgewerbe- 
museum zur  Troppauer  Ausstellung,  die  hier  abge- 
bildete Juno  mit  dem  Pfau.  Charakteristisch  für  die 
ganze  Gruppe  ist  die  fast  stets  wiederkehrende  Bein- 
stellung in  Kontrapost  mit  energisch  durchgedrücktem 
rechten  Bein  und  stark  gekrümmtem  linken  Spielbein, 
wobei  der  linke  Fuß  nur  mit  den  Zehenspitzen  auf 
dem  Boden  ruht,  ferner  die  schlanken  Gestalten  und 
bei  den  weiblichen  Figuren  der  mit  Vorliebe  ange- 
brachte, der  Antike  ent- 


Die  Ausstellung  von  Kleinbronzen  im 
Kaiser  Franz  Joseph-Museum  zu  Trop- 
pau , Bronzefigur  des  Herkules  von 
Giovanni  da  Bologna 
(Fürst  Johann  von  Liechtenstein) 


nommene  Krobylos  im 
Haar.  Als  venezianisch 
aus  derselben  Zeit  und 
wohl  gleichfalls  aus  Vit- 
torias  Werkstätte  er- 
scheinen ferner  eine  gra- 
ziöse Judith,  die  Linke 
auf  der  Brust,  in  der 
Rechten  das  Schwert  und 
den  rechten  Fuß  auf  dem 
Haupt  des  Holofernes, 
die  gleichfalls  dem  Gra- 
zer Museum  gehört  und 
in  einem  anderen  außer- 
ordentlich fein  ziselierten 
Exemplar  aus  dem  Besitz 
von  James  Simon  auf  der 
Berliner  Renaissance - 
ausstellung  zu  sehen  war 
(vergleiche  die  Publika- 
tion über  diese  Ausstel- 
lung, Tafel  XXXI,  3)  und 
jetzt  dem  Kaiser  Fried- 
rich-Museum gehört.  Der- 
selben Werkstätte  wie 
diese  Judith  entstammt 
ein  graziöser  Türklopfer  in  Form  einer  Hermen- 
psyche mit  nach  links  gesenktem  Haupt,  die 
Rechte  unter  der  Brust,  aus  dem  Besitz  des 
Herrn  Miller-Aichholz  in  Wien.  Aus  derselben 
Sammlung  kam  einer  der  nicht  seltenen  gut  be- 
wegten Muskelmänner  anatomischer  Modell- 
figuren, von  denen  unter  anderen  das  Berliner 


Die  Ausstellung  von  Klein- 
bronzen im  Kaiser  Franz 
Joseph-Museum  zu  Troppau, 
Bronzefigur  einer  Juno,  Vene- 
zianisch, XVI.  Jahrh.,  Ende, 
in  der  Art  des  A.  Vittoria 
(Kunstgewerbemuseum  Graz) 


Kaiser  Friedrich-Museum  zwei 
andere  Typen  besitzt  (Bode, 
Beschreibung  der  Bildwerke 
der  christlichen  Epoche,  II. 
Die  italienischen  Bronzen.  Ber- 
lin 1904,  Nr.  399  und  400). 

Manches  Interessante  bot 
die  Abteilung  der  deutschen 
Plaketten  des  XVI.  Jahrhun- 
derts. Graf  Hans  Wilczek  hatte 
aus  Kreuzenstein  unter  an- 
derem eine  kleine  runde  Pla- 
kette gesandt  mit  der  Dar- 
stellung der  Flucht  nach  Ägyp- 
ten, kopiert  nach  dem  Blatt 
(B.  89)  aus  Dürers  Marien- 
leben. In  Zinn  war  dasselbe 
Modell  in  der  Straßburger 
Sammlung  Ritleng  (Forrers 
Katalog  Nr.  19,  Tafel  III)  und 
im  Wiener  Hofmuseum  befindet  es  sich  in  Buxbaum.  — Die  große  und 
reichhaltige  Sammlung  von  Medaillen  unseres  Kuratoriumsmitglieds  Herrn 
Dr.  Alexander  Hirsch,  die  wir 
1902,  soweit  es  sich  um  die 
Habsburger  Medaillen  handelt, 
geschlossen  ausgestellt  hat- 
ten, ermöglichte  es  uns,  die 
deutsche  und  italienische  Re- 
naissancegußmedaille in  vortreff- 
licher, alle  Haupttypen  reprä- 
sentierender Weise  zu  zeigen. 

Eine  kleine,  aber  ausge- 
wählte Kollektion  von  italieni- 
schen Renaissanceplaketten 
gab  einen  guten  und  ausrei- 
chenden Überblick  über  diese 
reizvollen  und  künstlerisch  oft 
so  meisterhaften  Werke.  Es 
ist  hier  nicht  der  Platz,  das 
alles  anzuführen,  was  aus  den 
Sammlungen  des  regierenden 
Fürsten  Liechtenstein,  des 
Grafen  Wilczek,  der  Herren 
von  Miller- Aichholz,  Gottfried 


Die  Ausstellung  von  Kleinbronzen  im  Kaiser  Franz  Joseph-Museum 
zu  Troppau,  Bronzerelief  mit  der  Darstellung  des  hl.  Antonius, 
Paduanisch,  XVI.  Jahrhundert  (Fürst  Johann  von  Liechtenstein) 


Die  Ausstellung  von  Kleinbronzen  im  Kaiser  Franz  Joseph - 
Museum  zu  Troppau,  Brunnenfigur  in  Bronze,  Italienisch, 
XVII.  Jahrhundert  (Rudolf  Ritter  von  Guttmann,  Wien) 
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Eißler  und  verschiedener  Museen  zusammen- 
kam. Einige  Beispiele  mögen  genügen.  Künst- 
lerisch am  bedeutendsten  ist  das  hohe  Rundrelief 
des  heiligen  Antonius  aus  dem  Besitz  des  Fürsten 
Liechtenstein,  eine  Halbfigur,  nach  links  schrei- 
tend und  in  der  Linken  den  Stab  mit  der  Glocke 
haltend,  ein  Werk,  das  durch  die 
Schönheit  des  Gusses  und  der 
herben  eindringlichen  Realistik 
der  Modellierung  gleicherweise 
entzückt  und  ein  Werk  Bellanos  zu 
sein  scheint  (Abbildung  Seite  532). 

Verwandt  mit  Lombardis 
Art  ist  die  strenge,  schön  kom- 
ponierte Tabernakeltür  des  k.  k. 

Österreichischen  Museums,  die 
dahin  als  Geschenk  des  Fürsten 
Liechtenstein  kam,  Christus  im 
Grab  von  fünf  Engeln  gehalten, 
vor  ansteigendem  Fels  werk  mit 
den  drei  Kreuzen  auf  dem  Gipfel. 

Interessant  war  eine  reiche 
Kassette  als  Tintenzeug  aus 
dem  Besitz  des  Herrn  Rudolf 
Ritter  von  Guttmann  in  Wien. 

Dasselbe  Modell  besitzt  das  Kaiser  Friedrich-Museum  in  Berlin,  es  wird  von 
Bode  (a.  a.  O.  Nr.  1416)  dem  Caradosso  (1452  bis  1526/27)  zugeschrieben.  Bei 
dem  Guttmannschen  Exemplar  ist  der  von  den  Kentauren  eingerahmte  Kranz 
oben  und  vorn  auf  der  Langseite  ausgefüllt  durch  ein  Wappenschild  mit  einem 
Wappen,  darstellend  einen  Elefanten  mit  Turm  auf  dem' Rücken.  Auf  dem 
Deckel  stehen  außerdem  zu  beiden  Seiten  des  Kranzes  die  Buchstaben  C.  B., 
wohl  das  Monogramm  des  Bestellers.  An  die  Art  des  Vizentiners  Valerio 
Belli  (1465  bis  1546)  erinnert  eine  Platte  des  Prager  Kunstgewerbemuseums 
(Durchmesser  18  Zentimeter)  mit  Kampfszenen  in  drei  Rollwerkkartuschen, 
unterbrochen  durch  Mascarons  (Abbildung  Seite  530). 

Dem  Grazer  Museum  gehört  eine  rechteckige  Plakette  mit  der  Dar- 
stellung der  Anbetung  durch  die  heiligen  drei  Könige  und  dem  Datum  1561  auf 
einer  Säulentrommel.  Am  Gebälk  der  hohen  Säulenhalle  im  Hintergrund 
steht  die  Inschrift  PARM.  INVENT.  Die  Plakette  scheint  deutschen  Ur- 
sprungs und  die  Kopie  eines  italienischen  Stiches  zu  sein. 

Für  die  folgende  Zeit  will  ich  mich  nur  mit  einigen  Beispielen  begnügen. 
Das  meiste  Interesse  erregten  zwei  Paar  kraftvoller  ruhender  Mannes- 
gestalten, die  Vasen  mit  Wasser  ausgießen  und  aus  Preßburg  von  einem 
Brunnen  stammen  sollen  (Rudolf  Ritter  von  Guttmann).  Das  Auftauchen  und 


Die  Ausstellung  von  Kleinbronzen  im  Kaiser  Franz  Joseph- 
Museum  zu  Troppau,  Brunnenfigur  in  Bronze,  Italienisch, 
XVII.  Jahrhundert  (Rudolf  Ritter  von  Guttmann,  Wien) 
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die  Publikation  dieser  Bronzen  ist  von 
großem  wissenschaftlichen  Wert  und 
schon  deshalb  höchst  aktuell,  da  sie 
im  engsten  Zusammenhang  mit  zwei 
Entdeckungen  der  letzten  Zeit  stehen. 
Ernst  Steinmann  hat  in  der ,, Zeitschrift 
für  bildende  Kunst“  (Neue  Folge, 
ZWII,  1905  o6,  Seite  39  ff.)  mitgeteilt, 
daß  in  zwei  kleinen  Tonfiguren  des 
Bargello  von  der  Hand  des  Niccolo, 
genannt  il  Tribolo,  der  ein  Schüler 
Michelangelos  war,  Kopien  von  zweien 
der  vier  Flußgötter  erhalten  sind,  die 
Michelangelo  an  den  Grabmälern  der 
Medicer  anbringen  wollte.  Sie  sollten 
am  Boden  zu  beiden  Seiten  der  Sockel- 
platte ruhen,  die  den  Sarkophag  trägt. 

Angeregt  durch  den  Fund  Stein- 
manns hat  dann  Adolf  Gottschewski 
(Münchener  Jahrbuch  für  bildende 
Kunst,  I,  1906,  Seite  43  ff.)  in  Florenz 
weitergeforscht  und  gefunden,  daß 
Michelangelo  nicht  nur  ein  Modell 
angefertigt,  sondern  sogar  einen  der 
Flüsse  ausgeführt  hat,  der  allerdings 
nicht  die  Gestalt  von  Tribolos  Fluß- 
göttern hatte.  Er  ist  als  Torso  in 
einem  Originaltonmodell  von  der 
Hand  des  Meisters  in  der  Akademie 

Die  Ausstellung  von  Kleinbronzen  im  Kaiser  Franz  ZU  FlorenZ,  in  einer  kleinen  Bronze- 

joseph-Museum  zu  Troppau,  Bronzefigur  des  schia-  reduküon,  sowie  einer  ergänzten 

fenden  Endymion,  von  Agostino  Cornachini,  1716  . ....  ,, 

(L.  Ritter  von  Przybysiowski,  Lemberg)  Bronzekopie,  beide  im  Bargello,  er- 

halten. Daraus  geht  zur  Evidenz  her- 
vor, daß  die  Tonfiguren  des  Tribolo,  die  von  dem  Originalmodell  Michel- 
angelos etwas  variieren,  nicht  direkte  Kopien  sind,  sondern  als  die  Modelle 
erscheinen,  welche  Tribolo  für  die  Medicergräber  lieferte,  als  alle  Versuche 
fruchtlos  geworden  waren,  die  Mitarbeiterschaft  des  greisen  Michelangelo 
für  das  Werk  zu  gewinnen.  Übrigens  sind  zwei  andere  Tonmodelle  Tribolos 
für  die  Flüsse  noch  erhalten,  die  das  Kaiser  Friedrich-Museum  besitzt.  Eines 
der  beiden  Berliner  Modelle  (Bode-Tschudi  214  15)  variiert  von  den  Exem- 
plaren des  Bargello  und  stimmt  mit  einer  Bronze  des  Herrn  von  Guttmann 
überein.  Ein  Vergleich  der  vier  Bronzen  des  Herrn  von  Guttmann  mit  den 
Modellen  des  Tribolo  läßt  zur  Evidenz  letztere  als  Vorbilder  der  Bronzen 
erkennen.  Mir  scheinen  die  letzteren  Arbeiten  des  XVII.  Jahrhunderts  zu  sein 
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und  wenn  die  Angabe  richtig  ist,  daß  sie  von  einem  Brunnen  in  Preßburg 
stammen,  so  läßt  sich  zwanglos  manches  Verwandte  in  der  Kunst  Raphael 
Donners  erklären,  auf  den  die  Bronzen  während  seines  Preßburger  Auf- 
enthalts Eindruck  gemacht  haben  dürften. 

Laut  Inschrift  ist  die  hier  abgebildete  Figur  des  schlafenden  Endymion 
mit  der  Mondsichel  in  den  Wolken  ein  Werk  des  ,,AGOSTINO  CORNA- 
CHINI  F.  A.  1716“,  eines  römischen  Künstlers  (L.  Ritter  von  Przybyslowski  in 
Lemberg).  Aus  der  Werkstätte  eines  anderen  Römers,  des  Angelo  de  Rossi, 
stammt  die  signierte  Figur  eines  stehenden  Satyrs  mit  Trauben  in  den  Händen 
(Dr.  Anton  Löw).  Zu  den  seit  Beginn  der  Renaissance  immer  wieder- 
kehrenden Kopien  antiker  Statuen  endlich  gehört  diejenige  des  Schleifers,  die 
„F.  RICHETTI,  F.  ROMAE  1788“  signiert  ist. 

Französische  Beschläge,  Feuerböcke,  Uhren  etc.  aus  der  Louis  XIV-  bis 
zur  Empirezeit  konnte  man  aus  den  von  den  Herren  v.  Miller-Aichholz, 
Dr.  Anton  Löw  und  anderen  gesandten  zahlreichen  Objekten  studieren.  Ich 
erwähne  hier  nur  noch  die  hier  abgebildete  reizvolle  Gruppe  dreier  spielender 
Putten  in  der  Art  des  Clodion  (Dr.  Anton  Löw),  eine  gleichfalls  Herrn  Dr.  Löw 
gehörige  runde  Goldbronzeplatte  mit  dem  Relief  des  Joachim  Murat,  in- 
schriftlich eine  Arbeit  aus  der  Werkstätte  des  Hofgoldschmieds  Napoleons, 
des  Biennais,  ein  hübsches,  getriebenes,  ovales  Porträtrelief  der  kleinen  Erz- 
herzogin Maria  Elisabeth,  einer  Tochter  der  Kaiserin  Maria  Theresia  (Herr 
Gottfried  Eißler),  endlich  eine  pompöse  Empire-Kamingarnitur  aus  Gold- 
bronze und  Marmor,  bestehend  aus  zwei  Karyatidenleuchtern  und  einer  von 
zwei  Sphinxen  getragenen  Uhr  (Dr.  Anton  Löw). 


BLUMEN  UND  BLÜTEN  IN  DER  JAPANISCHEN 
HERALDIK  VON  H.  G.  STRÖHL-MÖDLING 


^UF  unserem  Erdenrund  besitzt  kein  Volk  ein  solch 
kindlich-fröhliches  Gemüt  wie  das  japanische  und 
die  für  seine  Heimat  gewählte  Bezeichnung 
,,Nihon“  oder  ,, Nippon“  — Sonnenaufgangsland 
— ist  ein  Name,  der  durch  keinen  anderen  zutref- 
fenderen ersetzt  werden  könnte.  Die  Nihonjin,  die 
Japaner,  sind  wirklich  Sonnenkinder  und  die 
Stammutter  ihres  Herrscherhauses  ist  nicht 
umsonst  die  Sonnengöttin,  ,,die  am  Himmel 
scheinende,  große,  erlauchte  Göttin“  Amaterasu 
o mikami.  — Diese  angeborene  sonnige  Fröhlichkeit  des  japanischen  Volkes 
konnte  selbst  der  um  die  Mitte  des  VI.  Jahrhunderts  (XIII.  Jahrhundert 
japanischer  Zeitrechnung)  aus  China  in  Japan  eindringende  pessimistisch 
veranlagte  Buddhismus  nicht  aus  der  Welt  schaffen.  Das  heitere  Tempera- 
ment ließ  sich  durch  das  mönchische  Gehaben  des  neuen  Glaubens  nicht  so 
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leicht  niederringen  und  blieb  stets  oben- 
auf in  guten  und  auch  bösen  Tagen,  die 
der  Nation  beschieden  waren. 

Mit  diesem  beneidenswerten  Ge- 
schenk der  Götter  verbindet  sich  ein 
überaus  empfänglicher  Sinn  für  die  Reize 
der  Natur,  mit  denen  das  Sonnenauf- 
gangsland so  überreich  gesegnet  ist.  Be- 
sonders ist  es  die  friedliche  Pflanzenwelt, 
die  der  Japanerin  sein  Herz  geschlossen 
hat,  und  im  Frühling,  wenn  die  Bäume 
und  Sträucher  mit  ihren  Blüten  sich  be- 
decken, eilt  alt  und  jung,  hoch  und 
niedrig  zur  ,, Blumenschau“  (Hana-mi) 
und  bewundert  gemeinsam  den  zarten 
Schmuck,  den  die  Sonne  gezeitigt  hat. 

Wie  leicht  begreiflich  Anden  die 
Kinder  der  Flora  in  den  Dichtern  und 
Malern  ihre  nie  ermüdenden  Verehrer, 
die  in  ihren  Schöpfungen  immer  wieder 
neue  Wendungen  und  Formen  zu  schaf- 
fen wissen,  um  die  Schönheiten  und 
Reize  der  Blumen  und  Blüten  mit  ihrer 
Kunst  zu  verherrlichen,  wobei  sie  aber 
auch  stets  auf  ein  volles  Verständnis 
bei  ihren  Mitbürgern  rechnen  können.  In  den  Poesien  der  Japaner  stehen 
von  altersher  die  Blumen  und  Blüten  in  allererster  Reihe,  besonders  in  den 
„Tanka“  oder  Kurzgedichten,  und  sind  es  namentlich  die  Blüten  der  Kirsche 
(Sakura)  und  der  Pflaume  (Urne),  die  sich  einer  ganz  besonderen  Vorliebe 
erfreuen.  Auch  das  Chrysanthemum  (Kiku)  in  seinen  verschiedenen  Färbungen 
zählt  zu  den  Favoritblumen  des  japanischen  Volkes. 

Welch  hervorragende  Rolle  die  Pflanzenwelt  in  der  kunstgewerblichen 
Dekoration  Japans  spielt,  ist  ja  allbekannt.  Als  nach  der  Erschließung  Japans 
die  ersten  Weltausstellungen  uns  Abendländer  zum  ersten  Male  die  japa- 
nischen Dekorationsformen  vor  Augen  führten,  revoltierten  sie  mit  ihrer  eigen- 
artigen Eleganz  die  ganze  kunstgewerbliche  Welt  und  heute  noch  zehren 
wir  von  dem  überreichen  Motivenschatz,  der  uns  da  geboten  wurde. 

Unter  diesen  Dekorationsmotiven,  mit  denen  der  Japaner  die  viel- 
bewunderten und  meist  vergeblich  nachgeahmten  Erzeugnisse  seiner  kunst- 
fertigen Hand  zu  zieren  sucht,  steht  obenan  das  Familienzeichen,  das 
,,Mon“,  eine  unseren  Schutz-  oder  Fabriksmarken  sehr  ähnliche  Figur,  das, 
an  keine  Farbe  gebunden,  nur  durch  seinen  Umriß  wirkend  — der  japanische 
Künstler  verzichtet  von  jeher  auf  die  Wirkung  von  Licht  und  Schatten  — 
sich  allen  Gestaltungen  und  Raumverhältnissen  des  zu  zierenden  Objekts 


Die  Ausstellung  von  Kleinbronzen  im  Kaiser  Franz 
Joseph-Museum  zuTroppau,  Bronzegruppe  dreier 
Putten,  in  der  Art  des  Clodion  (Dr.  Anton  Löw,  Wien) 
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mit  Leichtigkeit  anbequemt.  Merk- 
würdigerweise hat  man  bei  uns  bisher 
diesen  teils  rein  geometrischen,  teils 
stilisierten  Naturformen  — Produkte 
der  Menschenhand,  wie  Gerätschaf- 
ten, Waffen,  Schriftzeichen  und  so 
weiter  natürlich  nicht  ausgeschlossen 

— viel  zu  geringe  Beachtung  ge- 
schenkt, weil  man  zumeist  gar  nicht 
erkannte,  daß  diese  Ziermotive  außer 
zur  Dekoration  noch  anderen  Zwecken, 
nämlich  der  Kenntlichmachung  des 
Eigentümers,  des  Geschenkgebers  und 
so  weiter  zu  dienen  haben.  Ihre  eigent- 
liche Rolle  als  Wappenbilder  wurde 
total  übersehen. 

Der  alte,  von  der  europäischen 
Kultur  noch  unverdorbene  Nihonjin 
war  ein  großer  Freund  seiner  Mon 
und  er  brachte  sie  überall  an,  wo  es 
nur  halbwegs  möglich  war.  Wir  finden 
das  Familienzeichen  auf  seiner  Klei- 
dung an  verschiedenen  Stellen  (Ab- 
bildung Seite  539),  auf  seiner  Rüstung  und  seinen  Waffen  ( Abbildungen  Seite 
537),  auf  seinen  Fahnen  und  Feldzeichen  (Abbildung  Seite  538),  auf 
seinen  Gerätschaften,  Münzen,  überhaupt  auf  allen  Dingen,  die  in  seinem 
Gebrauch  standen.  Der  moderne  Japaner,  der  leider  der  Meinung  ist,  die 
europäische  Kultur  könne  nur  in  Frack  und  Claque  in  richtiger  Weise  ge- 
nossen werden,  bringt  infolge  der  Beiseiteschiebung  seiner  nationalen  Tracht 
selbstverständlich  auch  dem  Mon  schon  ein  viel  geringeres  Interesse  ent- 
gegen, wenngleich  auch  heute  noch  jeder  Japaner  sein  althergebrachtes 
oder  neu  angenommenes  Familienzeichen  besitzt.  Das  japanische  Wappen 

— wir  wollen  das  Familienzeichen  oder  Mon  der  leichteren  Verständlichkeit 
halber  so  benennen,  obwohl  es  nicht  wie  unsere  ,, Wappen“  von  ,, Waffen“ 
herzuleiten  ist,  sondern  nur  mit ,, Zeichen“,  ,, Dessin“  in  einem  Zusammenhang 
steht  — erscheint  ohne  Schild  und  Helm  und  sonstigem  heraldischen  Zugehör. 

Der  Schild  spielte 
überhaupt  im  japani- 
schen Rüstzeug  eine 
sehr  nebensächliche 
Rolle,  wahrscheinlich 
veranlaßt  durch  den 

. , Pfeilspitze  (yano  ne  yajin;ya  = Pfeil),  Gebrauch  der  ZWei- 

in  dieser  Form  ,,Wata-kusi“,  Eingeweideschlitzer  (wata  oder  harawata  = Ein- 

geweide)  genannt,  mit  einer  Kirschblüte  in  durchbrochener  Arbeit  geschmückt  händigen  Sch Werter 


Säbelstichblatt  (Tsuta),  aus  Eisen,  der  Daimyo  Hoso- 
kawa  in  der  Provinz  Higo  (XVII.  Jahrhundert)  mit  dem 
Hauptwappen  der  Familie  ,,Hosokawa-kuyo“  (Neun- 
gestirn) und  dem  Nebenwappen  ,,Sakura“  (Kirsch- 
blüte), einfach  und  bordiert  (,,kage“),  ausgeführt  von 
einem  Meister  der  Kasugaschule  in  Higo  (Sterne  werden 
in  der  japanischen  Heraldik  ohne  Strahlen  dargestellt) 
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oder  Säbel,  zu  deren 
Führung  der  Männ 
beide  Arme  frei  haben 
mußte.  Die  Wappen- 
figur steht  entweder 
ganz  frei  oder  ist  von 
einem  Kreis,  einem 
Ring,  einem  Viereck, 
Sechseck  und  so  weiter 
umzogen  und  bequemt 
sich  auch  ohne  solches 
Rahmenwerk  in  der 
Mehrzahl  im  äußeren 
Umriß  der  Kreisfläche 
an,  so  daß  die  meisten 
Figuren  ohne  einer  Än- 
derung ihres  Konturs 


Feldzeichen  (Matoi  oder  Umajirushi)  und  Lagervorhang  (Maku).  a Feld- 
zeichen der  Matsudaira,  Daimyo  zu  Oshima  in  der  Provinz  Suruga,  mit 
dem  Wappen  „Maru  ni  kikyo“,  einer  großblütigen  Glockenblume  (Kikyo) 
im  Ringe  (Maru).  b Feldzeichen  der  Naito,  Daimyo  in  Hiuga,  mit  dem 
Wappen  „Sagari-fuji“,  hängende  Glycinen  auf  der  Fahne  (Nobori).  Der 
Lagervorhang  zeigt  dasselbe  Wappen,  c Feldzeichen  der  Mizuno,  Daimyo 
zuYuki  in  Shimosa,  mit  dem  Wappen  „Omodaka“,  Wasserwegerich,  an  der 
Spitze  der  Stange.  Das  Hauptwappen  war  aber  ,,Maru  ni  omodaka“, 

Wasserwegerich  im  Ringe,  Nebenwappen  ,,Ichi  mon-sen“,  ein  mon  oder  sen 
(Münze),  wie  es  das  Fahnentuch  aufweist 

tur,  stammt  es  sicherlich  nicht,  weil  das  Reich  der  Mitte  niemals  eine  Herolds- 
kunst besessen  hat.  Das  japanische  Familienzeichen  ist  wie  das  abend- 
ländische in  der  Familie  erblich,  kann  aber  nach  Bedarf  aus  freien  Stücken 
geändert  werden,  ist  überhaupt  an  keine  Verleihung  gebunden.  Während 
der  Abendländer  gewöhnlich  nur  ein  einziges  Wappen  zu  eigen  hat,  benützt 
der  Japaner  mehrere  Wappenbilder,  von  denen  allerdings  nur  eines  als  Haupt- 
wappen (Kamon  oder  Jomon)  angesprochen  wird,  während  die  anderen  als 
Neben-  oder  Wechselwappen  (Kaemon)  eine  geringere  Stellung  einnehmen, 
nicht  bei  offiziellen  Gelegenheiten,  sondern  nur  im  privaten  Verkehr  zur 
Geltung  gelangen.  Ursprünglich  wurden  die  Mon  nur  von  dem  Adel,  den 


ganz  lückenlos  in  ein 
Rund  gesetzt  werden 
könnten.  Die  Führung 
der  Wappen  ist  sehr 
alt,  aber  woher  die  Ja- 
paner deren  Gebrauch 
sich  heimgeholt  haben, 
ist  noch  in  ein  Dunkel 
gehüllt.  Vielleicht  ist  ihr 
Wappenwesen  ein  ganz 
rein  nationales  Produkt 
oder  durch  irgend  eine 
Vermittlung,  auf  irgend 
einem  Wege  aus  Indien 
zu  ihnen  gelangt.  Aus 
China,  der  Hauptquelle 
ihrer  ganzen  alten  Kul- 
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„Kuge“  (Hofadel), 

,,Daimyo“  (feuda- 
ler Grundadel)  und 
,, Samurai“  (Mili- 
täradel) allein  ge- 
führt, später  aber 
griff  auch  der,,Hya- 
kusho“  (Bauer) 
und  ,,Shokunin“ 

(Handwerker),  ja 
selbst  der  auf  der 
niedersten  Stufe  der 
,, ehrlichen“  Leute 
stehende  ,,Shonin“ 

(Kaufmann)  nach 
dem  Mon,  nach- 
dem sich  selbst  die 
,,Yakusha“  (Schau- 
spieler) und  die 
,, Geisha“  (Sänger- 
innen) solche  bei- 
gelegt  hatten.  Daß 
man  selbst  den 
Göttern  und  gött- 
lich verehrten  Na- 
tionalheroen persönliche  Wappenbilder  oktroyierte,  darf  uns  bei  der  großen 
Vorliebe  für  den  Gebrauch  dieser  Zeichen  nicht  überraschen. 

Es  ist  wohl  selbstverständlich,  daß  im  Wappenwesen  des  japanischen 
Volkes  bei  dessen  inniger  Liebe  zu  den  Blumen  und  Blüten  ihrer  heimat- 
lichen Flora,  diese  eine  ganz  hervorragende  Rolle  spielen.  Während  bei  uns 
im  Westen  die  imponierenden,  kraftstrotzenden  und  stets  kampfbereiten 
Figuren  des  Adlers,  des  Löwen,  des  Stieres  und  so  weiter  an  der  Spitze 
der  Wappenfiguren  stehen  und  von  den  hervorragendsten  Familien  in  ihre 
Wappenbilder  aufgenommen  worden  sind,  erscheinen  auf  japanischem  Ge- 
biet als  erste  in  den  Reihen  der  Figuren  Blüten  und  Blätter,  kleine  Vögelchen 
und  Schmetterlinge  — also  die  reinste  ,, Damenheraldik“. 

Die  vornehmsten  Wappen  sind  selbstverständlich  jene  der  kaiserlichen 
Familie,  der  ,,Kozoku“,  das  ,,Kiku“  und  das  ,,Kiri  mon“. 

Das  „Kiku  mon“,  richtiger  ,,Kiku  no  hana  mon“  (Chrysanthemumblüte- 
Wappen)  zeigt  Abbildung  Seite  541.  Diese  Wappenfigur  wird  von  der 
stilisierten  Umrißzeichnung  der  Gold-  oder  Wucherblume  (Chrysanthemum 
japonicum)  gebildet,  deren  strahlenförmig  um  die  inneren  Scheibenblüten 
angeordneten  Zungenblüten  — sie  gehört  zur  Klasse  der  Kompositen  — 
dem  Bild  einer  strahlenden  Sonne  sehr  ähnlich  sehen  und  deshalb  auch 


Samurai,  bekleidet  mit  dem  wappengeschmückten  Festkleide  ,, Kami- shimo “ 
(,,Oben  — unten“).  Das  Wappen  zeigt  die  Figur  einer  gefüllten  Pflaumenblüte 
von  rückwärts  gesehen:  ,,Yae-ura-ume“ 


540 


als  Symbol  der  Sonne  der  Stammutter  des  kaiserlichen  Hauses,  der  Sonnen- 
göttin Amaterasu,  als  Mon  beigelegt  wurde. 

Ursprünglich  erschien  das  kaiserliche  ,,Kiku  mon“  nur  achtblätterig, 
später  sechzehnblätterig,  siehe  Abbildung  b Seite  541,  bis  es  endlich  doppel- 
reihig, als  „gefüllte“  Blume  in  Verwendung  trat  (Abbildung  a Seite  541). 

In  dieser  bereicherten  Form  wird  das  Wappen  als  ,,Juroku  yaegiku“, 
das  heißt  als  sechzehnblätteriges,  gefülltes  Chrysanthemum  (ju  =10,  roku  = 6, 
yae  = doppelt,  bei  Blumen  „gefüllt“)  angesprochen,  während  Abbildung  b 
Seite  541  bloß  als  ,,Jurokugiku“  bezeichnet  wird. 

Das  kaiserliche  ,,Kiku  mon“  erscheint  auf  der  kaiserlichen  Standarte, 
golden  auf  rotem  Flaggentuch  und  findet  auch  als  Landeswappen,  „Koku 
mon“,  seine  Verwendung.  Das  kaiserliche  „Kiku  mon“  wird  auch  von  einigen 
Familien  als  Nebenwappen  benützt,  denen  es  im  Laufe  der  Zeit  von  den 
Mikados  als  Auszeichnung  verliehen  worden  war,  so  zum  Beispiel  von  den 
Ashikaga,  Kiogoku,  Makino,  Mori,  So,  Tamura,  Tanabe  und  Uesugi  und  so 
weiter.  Es  gibt  eine  ganz  stattliche  Anzahl  von  Variationen  des  Kiku- 
Motivs  — es  sind  in  den  neueren  Wappenbüchern  Japans  zirka  ein  halbes 
Hundert  nachweisbar  — von  denen  hier  eine,  das  ,,Senyo  no  Kiku  mon“, 
das  vielblätterige  Chrysanthemum-Wappen  (Sen  1000,  das  heißt  ,,viel“, 
yo  = Blatt)  auf  Seite  541  zur  Abbildung  gelangt.  Das  Chrysanthemum,  die 
japanische  Aster,  der  in  alter  Zeit  eine  das  Leben  verlängernde  Kraft  zu- 
geschrieben wurde,  fand  in  ihren  mannigfaltigen  Spielarten  auch  bei  den 
europäischen  Blumenfreunden  eine  zahlreiche  Gemeinde  von  Verehrern, 
wie  es  die  alljährlich  veranstalteten  speziellen  Chrysanthemum -Ausstel- 
lungen beweisen.  In  Japan  spielt,  wie  dies  wohl  leicht  begreiflich  ist,  die 
Kiku  eine  noch  viel  bedeutendere  Rolle  wie  bei  uns: 

,,Kigiku  shiragiku 
Sono  hoka  no  na  wa 
Naku  mo  gana“. 

(Hattori  Ransetsu,  1654  bis  1707.) 

(Gelbastern,  Weißastern, 

Von  keinem  andern  Namen 
Will  ich  etwas  hören.) 

Das  ,,Kiku  no  sekku“,  das  Chrysanthemumfest,  das  letzte  der  fünf 
großen  Feste  (Go-sekku,  go  = 5)  des  Jahres,  wird  am  neunten  Tage  des 
neunten  Monats  (nach  alter  Zählung),  das  ist  am  9.  Oktober  gefeiert  und 
finden  um  diese  Zeit  in  den  Tempelgärten,  den  kaiserlichen,  Privat-  und 
Handelsgärten  Chrysanthemum -Ausstellungen  statt,  die  von  jedermann  be- 
sucht und  bewundert  werden. 

Das  zweite  kaiserliche  Wappen,  das  ,,Kiri  mon“,  ist  aus  Blüten  und 
Blättern  der  Paulo wnia  imperialis  gebildet  (Abbildung  a Seite  542)  und  zeigt 
dabei  die  Mitteldolde  sieben,  die  beiden  Nebendolden  je  fünf  Blüten.  In  Be- 
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zug  auf  diese  Anzahl  der  Blüten  wird  das  kaiserliche  Mon  auch  als  ,,Go- 
shichi  no  Kiri“  (go  = 5,  shichi  = 7)  angesprochen  zum  Unterschied  von 
dem  Mon  ,,Go-san  no  kiri“,  bei  dem  nur  fünf  und  drei  Blüten  zu  sehen  sind. 
Das  „Kiri  mon“  wird  ebenfalls  von  einer  bedeutenden  Anzahl  von  Familien 
infolge  kaiserlicher  Bewilligung  als  Nebenwappen  benutzt,  ebenso  zahl- 
reich sind  aber  auch  die  Variationen  des  Kiri-Motivs,  worunter  namentlich 


a Juroku  yaegiku  = sechzehnblätterige  gefüllte  Kiku,  b Jurokugiku  = sechzehnblätterige  Kiku,  c Senyo  no 

kiku  = vielblätterige  Kiku 

jene  mit  scharf  gezackten  Blüten  und  Blättern  — ,,Onigiri“  oder  Teufels- 
kiri  (Oni=Teufel  oder  Dämon)  — häufig  in  Verwendung  stehen. 

Ein  in  seiner  Art  reizendes  und  zugleich  elegant  wirkendes  Motiv  bietet 
dem  japanischen  Heraldiker  die  Glycine  (Glycinia  oder  Wistaria  chinensis), 
die  in  hängender  Form,  ,,Sagari-fuji“  (sagaru  = hinabsteigen,  fuji  = Glycine) 
oder  in  aufwärts  steigender  Form,  ,,Nobori“  oder  ,,Agari-fuji“  (Noboru  oder 
agaru  = hinaufsteigen)  zur  Darstellung  gelangt. 

Die  erstere  Form  zeigt  Abbildung  b Seite  542,  das  Wappenbild  der  alten, 
berühmten  Kuge-Familie  der  ,,Fujiwara“  (,,Glycinenfeld“),  die  vom  IX.  bis 
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zum  XII,  Jahrhundert  die 
ganze  Regierungsgewalt  in 
Händen  hatte,  auch  später 
noch  eine  bedeutsame  Rolle 
spielte  und  eine  große  An- 
zahl von  hervorragenden 
Dichtern  (Fujiwarano  Kinto, 
F.  no  Mototoshi,  F.  no  To- 
shinari,  F.  no  Akisuke,  F,  no 
Ari-ie,  F.  no  Sada-ie  oder 
Teika,  F.  no  letaka  oder 
Karyu,  F.  no  Masatsune,  die 
Dichterin  Murasaki  shikibu 
und  so  weiter)  ihrem  Lande 
schenkte.  Dem  Fujiwara- 
Geschlecht  entstammen  auch 
die  Go-sekke,  fünf  Familien 
(Ichijo,  Konoe,  Kujo,  Nijo 
undTakatsukasa),  aus  denen 
die  Kaiserinnen  gewählt  wer- 
den können;  so  ist  die  jetzige 
Kaiserin  eine  Ichijo,  die 
Kronprinzessin  eine  Kujo. 

Die  Familien  der  Ando, 
Kato  und  Naito  (siehe  Ab- 
bildung Seite  538),  ehemalige 
Daimyo,  gehören  ebenfalls 
diesem  großen  Geschlecht 
an,  was  schon  im  Namen 
bemerkbar  wird,  denn,, Fuji“ 
lautet  im  Chinesischen  ,,to“ 
(do)  und  führen  dieselben 
wie  das  Stammhaus  eine  Fuji 
als  Wappenbild.  Auch  die 
Samurai -Familie  Ito,  wel- 
cher einer  der  Macher  des 
neuen  Japans,  Fürst  Ito 
Hirobumi,  angehört,  führt  die  Nobori-fuji  als  Mon.  — Abbildung  c Seite  542 
zeigt  das  Mon  ,,Sasarindo“,  die  Gentiane  (Enzian)  mit  bambusähnlichen 
Blättern  (Sasa  = Kollektivname  für  die  kleinen,  nicht  verholzenden  Bambus- 
arten, wie  Arundinaria  japonica  und  so  weiter,  rindo  = Gentiane,  Gentiana 
scabra).  Dieses  Wappenbild  wurde  von  den  Minamoto  oder  Genji  (,, Quelle 
eines  Flusses“)  geführt,  jenem  Geschlecht,  das  1192  in  den  erblichen  Besitz 
der  Shogunatswürde  gelangte.  Viele  Kuge-Familien  führen  ebenfalls  das 


a Go-shichi  no  kiri  = Kiri  mit  sieben-  und  fünfteiligen  Dolden, 
b Sagari-fuji  = hängende  Glycinen,  c Sasarindo  = Gentiana  mit 
bambusähnlichen  Blättern 
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gleiche  Wappenbild,  wie  zum  Beispiel  die  Ayanokoji,  Fudjioji,  Horikawa, 
Iwakura,  Niwada,  Takakura  und  so  weiter.  Dieselbe  Figur,  aber  innerhalb 
eines  Ringes  stehend  (,,Maru  ni  sasarindo“),  wird  von  den  Ishikawa,  ehe- 
malige Daimyo  zu  Kameyama  in  der  Provinz  Ise,  als  Hauptwappen 
benutzt. 

Auch  bei  diesem  Motiv  gibt  es  sehr  viele  Variationen,  hervorgebracht 
durch  die  Vermehrung  und  Verstellung  der  Blüten,  Einsetzung  in  ver- 
schiedenes Rahmenwerk  etc. 

Die  nächste  Figur  bringt  nebeneinander  gestellt  drei  fünfteilige  Blüten 
zur  Ansicht,  die  sich  nur  durch  den  äußeren  Kontur  ihrer  Blütenblätter  von- 
einander unterscheiden.  Das  glattrandige  Blatt  a repräsentiert  die  Pflaumen- 
blüte, das  eingezogene  b oder  eingekerbte  b'  die  Kirschblüte  und  das 
zugespitzte  Blatt  c die  Glockenblume,  deren  natürliche  Form,  nach  einer 
japanischen  Originalskizze  gezeichnet,  ebenfalls  Abbildung  Seite  545  zur 
Darstellung  bringt. 

Diese  drei  Fundamentalformen  lassen  uns  in  jeder  noch  so  komplizierten 
Variation  dieser  Blüten  sofort  die  Pflanzenärt  konstatieren,  der  die  betreffende 
Variation  zuzuweisen  ist. 

Die  Pflaumenblüte  „Urne  no  hana“  (Urne  = Pflaume,  Prunus  ume; 
hana  = Blüte  oder  Blume)  erscheint  in  Abbildung  a Seite  545  in  ihrer  ein- 
fachsten Gestaltung  und  wird  deshalb  als  ,,Hitoe-ume“,  einfache  Pflaumen- 
blüte, angesprochen  (von  Hitoebana  = einfache  Blume).  Auf  dem  Kami- 
shimo  und  den  Ärmeln  des  Noshime  der  Abbildung  Seite  539  erscheint  eine 
gefüllte  Pflaumenblüte  von  der  Rückseite  gesehen,  „Yae-ura-ume“  (Yae  = 
doppelt  oder  gefüllt,  ura  = Rück-  oder  Hinterseite).  Auch  das  Pflaumen- 
blütenmotiv besitzt  viele  Variationen,  was  durch  die  große  Vorliebe  für 
diese  Blüte  erklärbar  wird.  In  den  älteren  Poesien  der  Japaner  ist  die 
Pflaumenblüte,  die  bereits  im  Februar  oft  noch  in  Begleitung  des  Schnees 
erscheint,  eine  Favoritblume  ersten  Ranges,  ein  außerordentlich  beliebtes 
Objekt,  an  dem  fast  jeder  der  Dichter  und  natürlich  auch  die  Dichterlinge 
gut  und  schlecht  herumgeverst  hatten; 

,, Duftende  Pflaumenblüten  bei  Nacht.“ 

Der  ganze  Himmelsraum 

Ist  wie  von  Nebelduft  erfüllt 

Vom  Duft  der  Pflaumenblütenpracht. 

Drum  will  der  Wolkenschleier  nimmer  weichen 
Vom  Mond  der  Frühlingsnacht.“ 

(Aus  dem  ,,Shin-kokin“  von  Fujiwara  no  Sada-ie.) 

Der  nach  seinem  Tod  unter  dem  Ehren-Titel  ,,Tenjin“  (Himmelsgott) 
göttlich  verehrte  berühmte  Staatsmann,  Dichter  und  Kalligraph,  Patron 
der  Gelehrten,  Studenten  und  Schulkinder  sowie  der  Schönschreibekunst, 
Sugawara  no  Michizane  (844  bis  903),  dichtete,  als  er  durch  die  eifersüchtigen 
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Fujiwara  gestürzt  in  die  Verbannung  ziehen  und  er  im  Garten  von  seinen 
vielgeliebten  Pflaumenbäumen  Abschied  nehmen  mußte,  folgendes  Tanka: 

,,0  Pflaumenblüten! 

Sendet  mir  eure  Düfte 
Im  Weh’n  des  Ostwinds, 

Und  wenn  auch  fern  der  Herr  ist. 

Vergesset  nicht  des  Frühlings.“ 

Später  legte  man  ihm  in  Anbetracht  dieser  seiner  besonderen  Liebe  zu 
den  Pflaumenblüten,  sowie  anderen  Göttern  und  göttlich  verehrten  Heroen, 
ein  spezielles  Mon  bei,  genannt  ,,Umebachi“,  Pflaumenblumentopf,  das 
heißt  Blumentopf  in  Form  einer  Pflaumenblüte  (Urne  = Pflaume,  ueki- 
bachi  = Blumentopf).  Das  Mon  zeigt  den  Grundriß  eines  sechszylindrigen 
Blumentopfs,  gebildet  aus  fünf  Kreisen,  die  um  einen  kleineren  Kreis  gleich 
einer  Pflaumenblüte  angeordnet  sind,  eine  häuflg  erscheinende  Wappenfigur. 

,,Sakura  no  hana“,  die  Kirschblüte  (Prunus  pseudocerasus)  Abbildung  b 
Seite  545,  ist  ebenfalls  eine  Favoritblüte  des  japanischen  Volkes  wie  die 
Pflaumenblüte  und  weist  in  der  Heraldik  zahlreiche  Variationen  auf.  Sehr 
hübsch  ist  zum  Beispiel  ein  Nebenwappen  der  Sengoku,  ehemals  Daimyo  zu 
Idzushi  in  der  Provinz  Tajima,  das  ein  Neungestirn  (siehe  Abbildung  Seite  537) 
aus  Kirschblüten  gebildet  aufweist.  Kirschblüten  mit  ausgezackten  Blättern 
(Abbildung  b'  Seite  545  und  537)  bezeichnet  man  auch  mit  dem  Namen  „Kado- 
zakura“  (Kado  = Ecke,  Winkel). 

Wegen  dem  schnellen  Abblühen  der  Kirschbäume  gilt  deren  Blüte  als  ein 
Symbol  der  Vergänglichkeit  und  ruft  ihr  Anblick  elegische  Stimmung  hervor: 

,,Yo  no  naka  ni 
Taete  sakura  no 
Nakariseba 
Haru  no  kokoro  wa 
Nodokeku  aramashi.“ 

(Ariwara  no  Narihira  im  ,,Kokinshu“,  905.) 

(„Wenn  es  hienieden 
Die  Kirschenblüten 
Überhaupt  nicht  gäbe, 

Wär  unser  Herz 
Im  Frühling  immer  heiter.“) 

(Übersetzung  von  Dr.  Florenz.) 

Die  Kirschblüte  dient  auch  oft  als  militärisches  Emblem,  siehe  zum  Beispiel 
die  Flagge  des  japanischen  Marineministers,  wo  der  auf  zwei  Zickzackbalken 
aufgelegte  Anker  an  Stelle  des  Ringes  mit  einer  Kirschblüte  geschmückt  ist. 

Die  dritte  Figur  auf  unserer  Abbildung  Seite  545  zeigt  das  ,,Kikyo  mon“, 
die  großblütige  Glockenblume  (Platycodon  grandiflorum).  Sie  wird  von  der 
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Familie  Toki,  ehemals  Daimyo  zu  Numata  in  der  Provinz  Kodzuke  — das 
Mon  wird  deshalb  auch  „Tokigikyo“  genannt  — von  den  Uemura,  ehemals 
Daimyo  zu  Takatori  in  der  Provinz  Yamato  und  von  den  Wakizaka,  vormals 
Daimyo  zu  Tatsuno  in  der  Provinz  Harima  als  Nebenwappen  benutzt. 

Eine  Glockenblume  im  Ringe  „Maru  ni  kikyo“  sehen  wir  im  Feldzeichen 
der  Matsudaira  zu  Oshima,  Abbildung  a Seite  538,  überhaupt  eine  sehr  häufig 


a Hitoe-ume  = einfache  Pflaumenblüte,  b Sakura  = Kirsche,  b’  Sakura  mit  gezackten  Blütenblättern,  c Kikyo  = 

großblütige  Glockenblume 

vorkommende  Wappenfigur,  Weitere  fünfblättrige  Blüten  bietet  Abbildung 
Seite  546  und  zwar  a die  „Karahana“  oder  chinesische  Blüte  (Kara  — China), 
b die  ,,Tsuta  no  hana“  oder  Efeublüte  (Tsuta  = Efeu),  ferner  c die  ,,Nadeshiko“ 
oder  Nelke  (Dianthus  superbus)  und  endlich  d die  ,,Kwa“  oder  ,,Makuwa- 
uri“,  die  Melonenblüte  (Cucumis  Melo). 

Die  Karahana  ist  eine  Phantasieblume  — der  Japaner  bezeichnet  derar- 
tige Figuren  gern  mit  dem  Ausdruck  ,, chinesisch“  — , die  auch  vierblättrig  als 
,,Hanabishi“  oder  Blütenraute  (Hishi  = Raute)  und  ,,Mutsu  Karahana“  oder 
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sechsblätterige  Kara- 
hana  (Mutsu=:6)  in  Ver- 
wendung steht.  Beson- 
ders die  Hanabishi  sind 
in  ihrenVariationen  sehr 
zahlreich  vertreten.  So 
führt  zum  Beispiel  die 
Samurai-Familie  Nishi 
als  Nebenwappen  eine 
fünfblätterige  Karahana, 
die  Familie  Arima, 
ehemalige  Daimyo  zu 
Maruoka  in  der  Provinz 
Echizen,  eine  sechsblät- 
terige Karahana  im  Rin- 
ge (Maru  ni  mutsu  kara- 
hana), während  die  Goto, 
ehemals  Daimyo  zu 
Fukue  in  Hizen  und  die 
Matsumae  zu  Matsumae 
in  Oshima  auf  Yezo  eine 
,,Maru  ni  hanabishi“  als 
Wappen  benutzen  und 
so  weiter. 

Außer  der  ,,Nade- 
shiko“,  genannten  Nel- 
kenart kommt  noch  eine 
zweite  unter  der  Be- 
zeichnung ,,Sekichiku“ 
(Chinesernelke,  Dianthus 

chinensis)  als  Wappenfigur  vor.  Ganz  eigenartig  ist  die  Konstruktion  der 
Zeichnung  der  Melonenblüte.  Sie  zeigt  im  Innern  der  Blüte  eine  Karahana, 
die  von  fünf  sogenannten  ,, Metallgriffen“  (Kwan)  umzogen  ist.  Diese  Blüte 
wird  von  den  Akimoto,  ehemals  Daimyo  zu  Tatebayashi  in  der  Provinz 
Kodzuke  und  von  den  verschiedenen  Familien  des  Geschlechts  Ota  oder  Oda 
in  den  Provinzen  Tamba  und  Yamato  als  Jomon  oder  Hauptwappen  geführt. 
Sehr  ähnlich  mit  diesem  Motive  ist  eine  Figur,  ,,Mokko“  genannt,  bei 
der  aber  außen  und  innen  nur  je  vier  Blätter  erscheinen.  Die  Bedeutung 
dieses  Mon  ist  nicht  ganz  sicher  aufgeklärt;  vielleicht  soll  die  Figur  den  sti- 
lisierten Durchschnitt  einer  Baummelone  vorstellen. 

Daß  in  der  japanischen  Heraldik  unter  den  Blüten  die  des  Pfirsichs 
(Momo),  der  doch  sonst  sehr  beliebt  ist,  keine  Aufnahme  gefunden  hat  — ich 
kenne  wenigstens  keine  Darstellung  eines  derartigen  Mon  — ist  jedenfalls 
seltsam.  Zwar  findet  auch  die  Apfelblüte  (Ringo  no  hana)  keine  Vertretung, 


a Karahana  = chinesische  Blüte,  b Tsuta  no  hana  = Epheuhlüte. 
c Nadeshiko  = Nelke,  d Kioa  = Melonenblüte 
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während  die  Birnenblüte 
(Nashi  no  hana)  in  einem 
der  Wappenbücher  ver- 
einzelt nachzuweisen  ist. 

Nun  folgen  zum 
Schluß  in  Abbildung  Seite 
547  noch  einige  Blüten, 
die  durch  ihre  eigenartige 
Formation  als  Wappen- 
bilder interessant  sind. 

Abbildung  a Seite  547 
zeigt  die  ,,Botan“,  die  Päo- 
nie (Paeonia  Moutan), 
von  der  mannigfache 
Varianten  im  Gebrauch 
stehen.  Die  ehemaligen 
Daimyo  Tsugaru  zu  Hiro- 
saki  und  Kuroishi  in  der 
Provinz  Mutsu  führen  das 
vorliegende  Muster  als 
Hauptwappen. 

In  Abbildung  b Seite 
547  erblickt  man  eine  Zu- 
sammenstellung von  zwei 
sich  kreuzenden  Irisblu- 
men (Iris  laevigata)  im  Ringe,  ,,Maru  ni  chigai-kakitsubata“  (chigai  = kreuzen, 
kakitsubata  = Iris),  das  Mon  der  Kuge-Familie  Mibu. 

Abbildung  c Seite  547  bringt  drei  aneinander  gelegte  Orchisblüten  ,,Mitsu 
yose-ran  no  hana“  (Mitsu  =3,  yose  = aneinandergelegen,  ran  = Orchis)  zur 
Darstellung.  Die  drei  Blüten  bilden  zusammen  ein  Rund. 

Abbildung  d Seite  547  zeigt  das  Mon  ,,Kajinohana“,  die  Blüte  des  Papier- 
maulbeerbaums (Broussonetia  Kajinoki),  das  keine  weiteren  Variationen  be- 
sitzt; die  Blätter  dieser  Pflanze  finden  dagegen  eine  ziemlich  reichlichere 
Verwendung. 

In  Abbildung  e Seite  547  erscheint  eine  gefüllte  Blüte  der  Waldrebe  (Cle- 
matis florida)  ,,Yae-tessen“  (Tessen=Clematis),  die  ebenfalls  einige  Varianten 
besitzt. 

Abbildung  f Seite  547  zeigt  ein  Mon,  gebildet  aus  den  Blüten  und  Blättern 
der  Malve  (Althaea  rosea),  von  den  Japanern  ,,Aoi“  genannt,  die  zu  einem 
Rade  (,,Kuruma“)  formiert  sind.  Das  Mon  wird  als  ,,Aoiguruma“  ange- 
sprochen. Drei  solcher  Malvenblätter  allein  in  einem  Ring,  die  Spitzen  der 
Blätter  aber  nach  innen  gekehrt,  geben  das  oft  gesehene  ,,Aoi  go  mon“,  das 
,, ehrwürdige  Malvenwappen“,  das  Familienzeichen  der  Shogune  aus  dem 
Hause  Tokugawa,  der  III.  Minamoto-Dynastie,  die  von  1603  bis  1867/68 


a Botan  = Päonie,  b Maru  ni  chigai-kakitsubata  = sich  kreuzende 
Irisblumen  im  Ringe,  c Mitsu  yose-ran  no  hana  = drei  aneinander- 
gelegte Orchisblüten,  d Kaji  no  hana  = Papiermaulbeerbaumblüte, 
e Yae-tessen  = gefüllte  Clematis,  f Aoiguruma  = Malvenrad.  g Asa 
no  hana  = Hanfblüte 
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das  Reich  beherrschten,  nachdem  die  Kaiser  zu  bloßen  Puppen  herabgesunken 
waren. 

Die  letzte  Abbildung  g Seite  547  bringt  das  Mon  ,,Asa  no  hana“,  die  Hanf- 
blüte (Cannabis  sativa)  mit  acht  geradlinigen  Blättern.  Das  Blatt  des  Hanfes, 
,,Asa  no  ha  (Ha=Blatt)  ist  als  Wappenfigur  eine  seltsame  Bildung;  es  gleicht 
vollkommen  unserem  sechsstrahligen,  facettierten  Stern. 

* * 

Es  wäre  ja  sicherlich  sehr  interessant,  auf  die  verschiedenen  Varianten 
der  hier  im  Bilde  vorgeführten  heraldischen  Motive  aus  der  japanischen  Flora 
noch  etwas  näher  einzugehen,  aber  die  Sache  würde  denn  doch  etwas  gar 
zu  großen  Raum  beanspruchen.  Wer  sich  speziell  für  diesen  exotischen 
Gegenstand  interessieren  sollte,  findet  in  meinem  Werke  „Japanisches 
Wappenbuch  — Nihon  moncho“,  Wien,  1906,  eine  ziemlich  reichliche  Aus- 
lese japanischer  Wappenmotive,  die  namentlich  für  unsere  moderne  Kunst- 
richtung nicht  ohne  Wert  sein  dürften. 

Die  hier  vorgeführten  Wappenbilder  aus  dem  Lande  des  Sonnenauf- 
gangs wird  der  Leser  schon  öfter  einzeln  oder  in  Gruppen,  auch  als  soge- 
nanntes Streumuster  auf  japanischen  Stoffen,  Buntpapieren  und  so  weiter 
bemerkt  haben,  ohne  vielleicht  zu  ahnen,  daß  er  Familienzeichen  vor  sich  hat, 
von  denen  jede  Formation  eine  eigene,  festgesetzte  Bezeichnung  trägt.  Es 
würde  mich  freuen,  wenn  durch  diese  kurzgefaßte  Übersicht  über  die  Blumen 
und  Blüten  in  der  japanischen  Heraldik  einiges  Interesse  für  diesen  Zweig 
der  japanischen  Dekorationskunst  geweckt  würde. 


AUS  DEM  WIENER  KUNSTLEBEN  h»  VON 
LUDWIG  HEVESI-WIEN  b»- 

ALBERTINA.  Eine  neue  Spezialausstellung  aus  den  unerschöpflichen  Beständen  der 
Albertina  führt  dem  Publikum  179  Bildnisse  vom  XV.  bis  in  die  Mitte  des  XIX.  Jahr- 
hunderts vor.  Kustos  Dr.  Meder  hat  sie  mit  zweierlei  Rücksicht  ausgewählt,  auf  das  Inter- 
esse der  dargestellten  Person  und  auf  die  Meisterschaft  des  Künstlers.  Gleich  der  erste 
Blick  hat  übrigens  den  Eindruck  einer  fortschreitenden  Kunstentwicklung.  Von  den  frühen 
italienischen  Profilen,  die  nach  Reliefs  gezeichnet  scheinen,  streift  er  zu  den  breit  hin- 
gewischten, tonig  wirkenden  Venezianerköpfen,  der  dünne  niederländische  Silberstift 
weicht  der  markigen  Feder  Albrecht  Dürers,  dann  tritt  das  liebenswürdige  Rötel-Jahr- 
hundert in  seine  Rechte,  dann  der  sorgfältige  Bleistift  oder  Aquarellpinsel  des  Vormärz 
und  so  fort.  Natürlich  können  gewisse  intime  Kapitalstücke  der  Albertina  bei  einer  solchen 
Schau  nicht  fehlen.  Die  berühmten  Dürer,  darunter  sein  Kaiser  Max,  seine  tändelnd  hin- 
geschriebene ,, meine  Agnes“  oder  das  verlorene  Profil  seines  Bruders,  dieses  dünne, 
scharfe  Liniengespinst,  das  ein  Hokusai  bewundert  hätte.  Von  Francois  Clouet  sieht  man 
unter  anderem  den  Kardinal  Coligny,  ganz  in  lebendiger  Rötelstimmung.  Von  Rubens  eine 
entzückende  Edeldame,  wo  der  Zinnober  seiner  Gemälde  durch  Rötelpointen  ersetzt  ist, 
dann  jenen  vielgalanten  Buckingham  (aus  Scribes  „Glas  Wasser“)  und  ein  bis  zur  Satirik 
geistreiches  Profil  der  gefeierten  Maria  von  Medici,  feist  und  mikrocephal  wie  eine  spät- 
römische Kaisergemalin,  Bei  Van  Dycks  Kreidezeichnung  des  Kaspar  Gevartius  fällt  einem 
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sofort  Kriehuber  ein;  der  muß  sich  diese  Art  von  Konterfeis  genau  angesehen  haben.  Hol- 
bein, Rigaud,  Cornelis  Visscher,  Roslin,  Pesne,  Liotard  und  so  fort,  keiner  der  großen 
Porträtbeliebten  fehlt.  Watteau  ist  überaus  reizvoll  in  seinem  Abbild  des  jungen  chinesischen 
Attaches  T’sao,  der  wie  ein  Bernardin  de  St.  Pierrescher  Romanheld  dasitzt.  Fragonards 
Tochter,  das  entzückende  Aquarell,  wäre  ein  Bissen  für  das  Hotel  Drouot;  wir  bieten  einst- 
weilen 60.000  Franken.  Köstlich  ist  eine  Buntstiftdame  von  Liotard,  deren  schwarze  Spitzen- 
säumchen  sich  gar  pikant  machen,  dann  von  Isabey  seine  eigene  Frau,  in  düsterer  Auf- 
donnerung  doppelt  pikant.  Füger  zeichnet  die  schöne  Gräfin  Fries  in  Tusche,  Ranftl 
aquarelliert  sein  „Mutterl“  mit  gar  herzhafter  Farbigkeit.  Der  virtuose  Bleistift  des  Vor- 
märz bekundet  sich  an  Danhausers  Selbstporträt,  das  so  an  Heine  erinnert,  und  an  der 
leicht  hinskizzierten  Schönheit  seiner  Mutter,  aber  auch  an  Kraffts  Radetzky-Skizze.  Und 
dazu  etwas  Lebensgroßes  für  die  Literaturgeschichte,  wie  Grillparzers  Jugendbildnis,  1820, 
von  Scheffer  von  Leonhardshoff.  Bis  in  die  Moderne  herein  setzen  sich  diese  Bildnisse  fort. 
Ein  Damenbildnis  von  William  Strang  ist  ein  Musterbeispiel  von  modernem  Holbein, 
Londoner  Gepräges.  Und  von  Böcklin  ist  gar  ein  Sepiaporträt  Gottfried  Kellers,  von  1889, 
vorhanden,  gewüß  eine  Doppelrarität.  Aus  dem  Kaiserhaus  ist  eine  kleine  Galerie  zusammen- 
gestellt durch  die  Jahrhunderte  hinauf.  Bei  Pompeo  Battonis  (auf  einem  alten  Stich  lasen 
wir  einmal  drollig  orthographiert;  ,,Bombeo  Battoni“)  Kreide-Doppelbild  Josef  II.  und 
Leopold  II.  möchten  wir  auf  dessen  großes  Ölgemälde  gleichen  Inhalts  beim  Grafen  Karl 
Lanckoronski  hinweisen.  In  diese  Reihe  fällt  das  übergediegene  Miniaturbild  des  Gründers 
der  Albertina,  von  Isabey.  Kaiser  Franz  Joseph  I.  interessiert  ganz  besonders  in  seinem 
ersten  nach  der  Thronbesteigung  gemachten  Bildnis  in  Bleistift  von  Prinzhofer,  das  den 
ganzen  Reiz  der  Knospenzeit  ausstrahlt.  Und  selbstverständlich  fehlt  auch  das  liebreizende 
Jugendbildnis  der  Kaiserin  Elisabeth,  von  Raab,  nicht.  Und  dann  diese  Miniatur  einer 
Miniatur:  Kaiser  Franz,  von  Fendi.  Und  diese  ergreifende  Todesidylle:  der  Herzog  von 
Reichstadt  auf  dem  Totenbett,  von  Johann  Enden  Manche  der  Miniaturen  haben  für  unser 
Gefühl  noch  einen  ganz  zeitgeschichtlichen  Reiz,  es  atmet  noch  Gegenwart  darin.  So  ist  das 
Jugendporträt  des  Erzherzogs  Albrecht,  noch  mit  blondem  Haar  und  Bart,  oder  Benedeks 
Jugendbildnis,  von  Prinzhofer.  Die  Reihe  schließt  mit  einem  zierlichen  Aquarell  Ottokar 
Walters,  das  den  Kaiser  mit  dem  Erzherzog  Franz  Ferdinand  darstellt.  Die  Direktion  der 
Albertina  macht  sich  in  der  Tat  um  alle  Kunstfreunde  verdient,  indem  sie  ihnen  so  mühe- 
lose und  genußreiche  Blicke  in  die  Intimitäten  der  Kunstgeschichte  gewährt. 

Eine  moderne  KIRCHE.  Am  8.  Oktober  ist  die  großartige  Anlage  der  Heil- 
und  Pflegeanstalten  des  Landes  Österreich  unter  der  Enns,  für  Geistes-  und  Nerven- 
kranke, eröffnet  worden.  Erzherzog  Franz  Ferdinand  erschien  persönlich  zur  Schlußstein- 
legung der  neuen  Kirche,  welche  die  neue  weiße  Stadt  ,,am  Steinhof“,  auf  dem  Hügel  über 
Baumgarten  (XIII.  Bezirk),  krönt.  Es  ist  wirklich  eine  aus  dem  Boden  gezauberte  Stadt  von 
6o  Gebäuden  auf  einem  Areale  von  1,430.000  Quadratmeter  mit  142.000  Meter  Straßen  und 
Wegen,  9000  Meter  Wasserleitung,  100.000  neu  versetzten  Bäumen,  306.000  Quadratmeter 
Rasen  und  Wiesen  und  so  weiter.  Alles  Ähnliche  in  der  Welt  ist  dieser  Anstalt  unähnlich, 
denn  sie  läßt  alles  weit  hinter  sich.  Die  Anlage  rührt  von  Otto  Wagner  her,  die  Ausführung 
ist  bauamtlich,  bloß  die  Kirche  hat  der  Entwerfer  selbst  gebaut.  Wagners  Ideen  zum 
modernen  Kirchenbau  sind  seit  seinem  platonischen  Projekt  für  Währing  ( 1898,  Sezession) 
bekannt  und  haben  sich  seither  auch  im  Ausland  durchgesetzt.  Baudots  St.  Jean  de 
Montmartre,  voriges  Jahr  vom  Erzbischof  von  Paris  geweiht,  ist  so  gebaut.  Und  in  Great 
Varley  bei  London  hat  Reynold  Stephens  eine  förmlich  ultrasezessionistische  Kirche 
errichtet,  die  selbst  vom  Londoner  Erzdechanten  Sinclair  begeistert  gelobt  wird.  Das 
Modell  für  Otto  Wagners  neue  Kirche  war  1905  in  der  Sezession  ausgestellt,  der  Bau 
wurde  ungemein  rasch  geführt.  Er  kostete  bei  durchaus  echtem  Material  575,000  Kronen. 
Die  Anlage  ist  einfach;  ein  lateinisches  Kreuz  mit  sehr  kurzen  Armen,  von  einer  über- 
höhten Kuppel  gekrönt,  deren  intensive  Vergoldung  wie  die  Flamme  eines  Leuchtturms  in 
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die  Ferne  strahlt.  Die  Wände  sind  außen  mit  dünnen  weißen  Marmorplatten  belegt, 
benagelt  könnte  man  sagen;  alles  Metall  ist  Kupfer,  auch  das  Eisen  steckt  in  Kupferhülsen. 
Die  Fassade  zeigt  vier  schablonenwidrige  Säulen,  die  ein  großes  Vordach  durchsetzen  und 
Engelfiguren  (von  Schimkowitz)  tragen,  über  dem  Tor  ein  großes  Lünettenbild  (Gottvater 
zwischen  Heiligen  und  Adam  und  Eva  thronend)  von  Kolo  Moser,  die  Ecken  sind  turm- 
artig entwickelt  mit  interessanten  Bekrönungen  (Sitzfiguren  St.  Leopold  und  St.  Severin, 
von  Luksch).  Sonstiger  Schmuck  des  Äußeren  höchstens  eine  Abwechslung  von  goldenen 
Kränzen  und  Kreuzen  im  Fries.  Dabei  ist  jedes  Detail  so  eigen  empfunden  und  selbständig 
gebildet,  auch  die  Behelfe  (wie  die  Annagelung  der  Marmorplatten)  so  von  heute,  daß  das 
Auge  reichlich  beschäftigt  wird.  Das  Innere  ist  weiß,  unten  Marmorplatten,  oben  Putz. 
Das  Verhältnis  ist  i : i,  ebenso  breit  als  hoch,  so  daß  der  Blick  des  Eintretenden  gleich 
das  Ganze  umfaßt.  Die  Decke  ruht  fast  nur  auf  vier  starken  Doppelpfeilern ; eine  Kirche 
ohne  Wände,  könnte  der  Konstrukteur  alten  Schlages  sagen.  Die  Zierkuppel,  die  den 
Raum  nach  oben  abschließt,  schon  um  die  Akustik  nicht  in  den  ,, Schlauch“  zu  verflüch- 
tigen, hängt  an  der  oberen  Konstruktion  als  einfaches  Gefüge  von  vergoldeten  Eisen- 
rippen, zwischen  welche  die  Rabitzplatten  eingehängt  sind.  Sie  gesteht  dies  übrigens 
ehrlich  ein,  indem  sie  oben  vier  schmale  Breitfenster  mit  farbigen  Symbolen  der  Evange- 
listen nach  dem  oberen  Kuppelraum  öffnet.  Der  Raum  erscheint  weit  größer  als  er  ist, 
dabei  ungemein  luftig  und  taghell.  Zwei  mächtige,  dreifache  Fenster  an  den  Wänden  rechts 
und  links  sind  mit  ganz  helltonigen  Glasmosaiken  von  Moser  belebt.  Die  Szenen  stellen 
einen  Zug  von  Heiligen  vor,  der  sich  dem  Hochaltar  zu  bewegt  und  mit  dem  Kolossal- 
mosaik an  der  Wand  hinter  diesem  zusammenstimmt,  vielmehr  zusammenstimmen  würde, 
wenn  man  dieses  Hauptbild  nicht  nachträglich  Moser  aus  der  Hand  genommen  und 
Ederer  übertragen  hätte.  Dieser  ist  der  Arbeit  leider  keineswegs  gewachsen.  (Es  besteht 
dermalen  die  Hoffnung,  daß  doch  noch  Moser  auch  dieses  Bild  machen  wird,  für  das  seine 
ungewöhnliche  stilistische  Eignung  ihn  vorbestimmt  erscheinen  läßt.)  An  weiterem  Wand- 
schmuck sind  einige  eingefügte  Bilder  Jettmars  zu  vermerken.  Kabinettstücke  moderner 
kunstgewerblicher  Erfindung  und  Ausführung  sind  Hochaltar  und  Kanzel;  hauptsächlich  aus 
Goldbronze,  Altartisch  und  Schranken  aus  weißem  Marmor.  Farbige  Glasflüße  sind  edel- 
steinartig verwendet,  am  Hochaltar  auch  farbige  Bronzefiguren  betender  Engel  (Schim- 
kowitz) in  strengem  Reliefstil.  Praktischen  Anforderungen  ist  mit  Wagnerscher  Gewissen- 
haftigkeit Rechnung  getragen.  Sehen  und  Hören  ist  tadellos,  alles  Sanitäre  sorgsam 
beachtet,  auch  das  Keimfrei-Erhalten,  die  Vorrichtungen  zur  Reinhaltung.  Ein  Rettungs- 
zimmer ist  vorhanden,  ja  selbst  das  Weihwasserbecken  ist  aseptisch,  denn  es  hat  fließendes 
Weihwasser.  Der  Fußboden  senkt  sich  gegen  den  Hochaltar  hin,  um  das  Sehen  der 
heiligen  Handlung  zu  erleichtern.  Die  Bänke  für  (800)  Patienten  sind  eigens  so  eingerichtet, 
daß  das  Wartepersonal  bei  irgendwelchem  Zwischenfall  sofort  eingreifen  kann.  Die  Orgel 
mit  vollständig  sichtbarem  Pfeifenwerk  klingt  gewaltig,  die  Sprechstimme  mit  vollkom- 
mener Klarheit.  Der  Akustik  wegen  sind  alle  Ecken  und  Kanten  abgerundet  und  die  Wand- 
flächen durch  senkrechte  Furchung  wellenförmig  gestaltet,  so  daß  der  Schall  vollständig 
zerstäubt  wird  und  gleichmäßig  überall  hingelangt.  Die  Kirche,  die  bei  allen  Beteiligten  den 
größten  Beifall  fand,  ist  jedenfalls  ein  großer  Erfolg  und  für  den  ferneren  Kirchenbau, 
nicht  nur  in  Wien,  von  grundlegender  Bedeutung. 

Künstlerhaus.  Der  Herbst  hat  wieder  das  gewohnte  Leben  in  dieses  Haus  ge- 
bracht und  mancherlei  Merkwürdigkeiten  sind  da  zu  sehen.  Das  künstlerisch  Hervor- 
ragendste ist  die  aus  Wiesbaden  hieher  gelangte  Wanderschau  von  Plastik  Albert  Bartho- 
lomes.  Sogar  sein  Monument  „Aux  Morts“  vom  Pere  Lachaise  ist  hier  in  Gips  vollständig 
zusammengestellt,  sogar  mit  Nachahmung  der  Bodengestalt.  Die  Einzelheiten  desselben 
sind  schon  in  der  Sezession  nach  und  nach  bekannt  geworden.  Daß  es  beim  Publikum  einen 
großen  Erfolg  hat,  merkt  man  schon  an  den  mancherlei  Reduktionen  und  Varianten  der 
einzelnen  Figuren  oder  Gruppen,  die  in  Bronze  und  Marmor  für  den  Handel  bestimmt  sind. 
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Bartholome  ist  jedenfalls  ein  vornehmer  Künstler,  und  zwar  ein  echt  plastischer  Plastiker, 
der  nämlich  auf  keinen  malerischen  oder  gar  impressionistischen  Effekt  ausgeht.  Er  hält 
den  Stil  mit  Überzeugung  fest  und  steigert  ihn  sogar  ins  Knappste,  so  daß  einzelne 
seiner  letzten  weiblichen  Akte  — meist  mit  einem  starken  Bewegungsmotiv  — schon  fast 
an  die  archäologische  Formel  Aristide  Maillols  erinnern.  Diese  Richtung  hat  den  Künstler 
neuestens  augenscheinlich  beeinflußt.  Daß  er  dem  breiteren  Publikum  trotz  seiner  ernsten 
Kunstauffassung  so  zusagt,  liegt  gewiß  zum  Teil  an  seinem  empfindsamen  Zug  von  fami- 
lienhafter  Novellistik,  aber  auch  an  einer  karessierenden  Anmut,  wie  sie  am  urbildlichsten 
das  bekannte  Mädchen  mit  der  Kußhand  vom  ,, Monument“  hat.  Und  dann  — dies  spielt 
unstreitig  mit  — ist  er  Zeitgenosse  Rodins.  Die  Leute,  die  vor  Rodins  Wüstheit  erschrecken, 
können  zu  Bartholome  flüchten,  was  noch  immer  keine  Blamage  ist.  In  seiner  Ausstellung 
sieht  man  dann  noch  mancherlei.  Die  weiblichen  Rückenakte,  deren  Spezialist  er  geworden, 
in  auserlesenen  Exemplaren;  auch  als  Brunnen  arrangiert.  Auch  Reliefs  und  einige  gute 
Büsten.  — Im  ersten  Stock  des  Künstlerhauses  ist  vor  allem  eine  kunstgeschichtliche  Merk- 
würdigkeit allerersten  Ranges  ausgestellt:  die  Originalaufnahmen  des  Malers  Alphons 
L,  Mielich  aus  dem  Wüstenschloß  Amra,  diese  kostbare  Ausbeute  des  wissenschaftlichen 
Beutezugs,  den  Professor  Alois  Musil  in  jenes  arabische  VIII.  Jahrhundert  unternahm. 
Die  Wiener  Akademie  der  Wissenschaften  hat  kürzlich  das  große  Werk  ,,Kusejr  Amra“ 
darüber  herausgegeben  — der  Wiener  Bankier  Salo  Cohn  trug  die  Kosten  der  Expedition 
und  Publikation  — ein  schönes  Denkmal  österreichischer  Initiative,  wie  sie  in  privaten 
Kreisen  immer  wieder  vorkommt.  Die  kunstwissenschaftliche  Würdigung  des  über- 
raschenden Ergebnisses  hat  nicht  an  dieser  Stelle  zu  erfolgen.  Es  sei  bloß  Professor  Strzy- 
gowskis  Wort  angeführt:  ,,Amra  füllt  eine  klaffende  Lücke  in  der  Kunstgeschichte.“  Diese 
Kunst  kommt  von  Antiochia  her,  aus  der  ersten  Zeit  des  Bildersturms,  und  beweist,  daß 
dieser  sich  nur  gegen  die  christlichen  Historien  richtete,  die  tendenziös  schmückende 
Figurenkunst  aber  ungekränkt  ließ.  Der  Grazer  Gelehrte  nennt  Amra  „das  erste  Denkmal 
ohne  Anschluß  an  den  Vorgefundenen  christlichen  Bestand,  eine  einheitliche  Schöpfung, 
die  unangetastet  durch  alle  die  Jahrhunderte  auf  uns  gekommen.“  Die  Mielichschen  Aqua- 
rellaufnahmen, die  Originale  für  42  Farbentafeln  der  Publikation,  sind  unter  großen  mate- 
riellen Schwierigkeiten  zu  stände  gekommen,  geben  aber  einen  sehr  guten  Begriff  vom  Bau 
und  malerischen  Schmuck.  Auch  ein  zweites  solches  Wüstenschloß,  as-Tüba,  das  aber 
keine  Malereien  hat,  wurde  besucht  und  skizziert.  Ein  drittes  ist  jenes  Msatta,  dessen 
Fassade  jetzt  im  Berliner  Museum  zusammengestellt  ist.  Verwehte  alte  Kultur;  Wunder 
des  ,, Zauberers  Salomon“,  dem  die  Beni-Sahr  sie  zuschreiben,  wie  unser  Mittelalter  so 
manches  dem  Zauberer  Virgil.  — Im  Hauptsaal  hat  man  des  Gedächtnis  des  diesen  Sommer 
verstorbenen  Malers  Ladislaus  E.  Petrovits  durch  eine  Ausstellung  geehrt.  Er  kam  von 
jener  Zimmermanngruppe  her  und  gemahnt  am  meisten  an  Karl  Hasch,  der  freilich  ihr 
Geringster  war.  Wer  erinnert  sich  nicht  an  seine  knorrigen  Eichen  und  gelben  Herbst- 
farben, die  im  Künstlerhaus  nie  fehlten?  Ihm  mangelte  die  Stimmung,  er  sah  nur  die  Rinde 
der  Sachen.  Immerhin  kommen  günstigere  Stunden  vor  und  es  gelang  ihm  dann  eine 
Wolkenstudie  (für  die  Moderne  Galerie  erworben)  oder  ein  Waldrand,  ein  Wehr  in  Mödling, 
das  gar  nicht  zu  verachten.  Als  Rudolf  Alts  Neffe  nahm  er  auch  von  daher  Anregungen 
auf;  so  in  dem  großen  Interieurbild,  das  sein  eigenes  Heim  darstellt,  ganz  vollgehängt  mit 
seinen  eigenen  goldgerahmten  Bildern.  Petrovits  war  übrigens  ein  nützliches  Mitglied  der 
Künstlergenossenschaft,  bei  allen  Festen  war  er  ein  Hauptdekorateur.  Wenige  dürften 
wissen,  daß  die  Wiener  Annoncensäulen  seine  Anregung  sind;  er  hat  auch  unzählige 
Plakate  gemalt.  — Endlich  hat  in  einem  Saal  der  Münchener  Professor  Charles  J.  Palmie 
eine  Sonderausstellung.  Es  sind  meist  flüchtigste  Impressionen,  andeutungsweise  und 
ziemlich  fabriksmäßig  gegeben.  Zwei  oder  drei  sind  vortrefflich  („Sonniger  Hang“  das 
Beste).  Dann  sieht  man  aus  seiner  vorletzten  Epoche  einige  Münchener  Veduten  mit 
krausem  Nebelspuk;  auch  von  diesen  hat  die  Moderne  Galerie  ein  Muster  erworben.  Weiter 
in  seine  Vergangenheit  hat  Palmie  nicht  zurückgegriffen  und  das  ist  gut.  Er  hatte  eine 
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Epoche  von  Vedutenfabrikation  aus  Böhmen  und  Sachsen  in  stets  demselben  Grün  und 
Rot,  ja  demselben  großen  Quadratformat,  das  schon  ganz  Schablone  war, 

HAGENBUND.  Die  XXXIII.  Ausstellung  des  Hagen  enthält  247  Nummern  und  ist 
recht  unterhaltend.  Es  sind  sogar  vortreffliche  Sachen  zu  sehen  und  gleich  kabinett- 
weise. Ferdinand  Michl  und  Franz  Simon  schicken  aus  Paris  eine  Flut  hübscher  kleiner 
und  größerer  Sachen;  farbig,  tonig,  schwarz-weiß,  graphisch,  Pastelle,  Landschaft,  Figur, 
Stimmung.  Feine  Kleinmeister  moderneren,  wo  nicht  allermodernsten  Schlages,  Dann 
ragt  Slavicek  hervor  mit  einigen  großen  und  einer  Menge  kleinen  Landschaften.  Er  ändert 
jetzt  seine  Handschrift  und  kommt  in  ein  wuchtiges  Geben  hinein,  bei  tiefen  Griffen  in  die 
Farbe.  J.  V.  Krämer  hat  wieder  exotische  Studienreisen  gemacht,  mit  Fieber  und  anderen 
Abenteuern  gewürzt.  Diesmal  war  es  unser  Okkupationsgebiet,  was  ihn  reizte,  es  auf 
koloristische  Probleme  hin  anzuschauen.  Einige  dieser  Bilder  sind  ganz  hervorragend.  In 
einem  Kabinett  ist  Marianne  Stokes,  die  steirische  Engländerin  (geborne  Preindelsberger), 
allein  mit  sich  selbst.  Sie  geht  bekanntlich  dem  Mirakulosen  nach,  das  sie  auf  Genremotive 
von  heute  pfropft.  Gari  Melchers  hat  ihr  einiges  vorempfunden.  Sie  ist  eine  geschickte 
Dame,  die  zierlich  arbeitet.  Mannhaft  und  ernst  ist  die  Porträtkunst  Zwintschers  (Dresden), 
etwas  trocken  gegeben  ein  lebensgroßer  Jünglingsakt.  Von  den  ständigen  Hausgeistern  des 
Hagen  fehlt  keiner;  nennen  wir  Kuba,  Barth,  Bauriedl,  Roth,  Kalvoda,  Luntz,  dann  die 
gewissen  Anarchisten  aus  Prag  und  Krakau.  Uziemblo  scheint  übrigens  schon  geneigt,  sich 
von  der  Kultur  belecken  zu  lassen.  Neue  Kraftprobenlieferer  sind  der  Krakauer  Bulas  und 
der  Prager  Vacatko,  dessen  lebensgroße  Akte  von  Ringern  und  dergleichen  die  Palette 
sprengen.  Stemolak,  Barwig  und  andere  haben  gute  Plastik. 


KLEINE  NACHRICHTEN 

ZUR  BAUGESCHICHTE  DES  STIFTES  KLOSTERNEUBURG.*  End- 

lieh  beginnt  es  in  der  Geschichte  der  Barockkunst  Österreichs  etwas  heller  zu  werden. 
Allmählich  werden  sich  dann  wohl  auch  weitere  Kreise  bewußt  werden,  daß  man  die  späte 
Barockkunst  Österreichs  nicht  immer  nur  mit  dem  französischen  Rokoko  vergleichen  darf  — 
wobei  man  dann  feststellt,  daß  sich  die  österreichischen  Formen  nie  zur  Leichtigkeit  der 
französischen  aufgeschwungen  haben  — , sondern  man  wird  erkennen,  daß  in  Österreich  ein 
ganz  eigener  Stil,  entsprechend  ganz  eigentümlichen  Staats-  und  Kulturverhältnissen,  ent- 
standen ist,  wenn  auch  in  anderem  Sinn,  als  Albert  Hg  sich  seinerzeit  dachte.  Die  Schrift,  auf 
die  hier  kurz  hingewiesen  werden  soll,  hat  das  große  Verdienst,  gerade  den  Zusammenhang 
der  baulichen  Entwicklung  mit  den  erwähnten  großen  Verhältnissen  deutlich  zu  zeigen.  Wer 
die  großartigen  Barockklöster,  an  denen  gerade  auch  Niederösterreich  so  reich  ist,  vor  sich 
auftauchen  sieht,  der  denkt  wohl  zunächst  nur  an  den  Reichtum  der  alten  Stifte  und  an  die 
Prunkliebe  der  Zeit,  die  dann  eben  auch  die  geistlichen  Kreise  ergriffen  habe.  In  allen  Hand- 
büchern steht  es  zu  lesen,  daß  die  ,, Kaiserzimmer“  dieser  Stifte  wohl  mehr  ein  ,, Vorwand“ 
für  die  Prunk-  und  Baulust  der  Äbte  waren.  Hie  und  da  mag  ja  ähnliches  mitgespielt  haben, 
aber  wenn  wir  die  einzelnen  Fälle  untersuchen,  scheint  es  sich  doch  anders  verhalten  zu 
haben;  ich  möchte  hier  kurz  erwähnen,  daß  die  Baulust  des  XVIII.  Jahrhunderts  allerdings 
zum  Teil  in  dem  Empfindungsleben  des  echten  Grandseigneurs  beruhte,  aber  doch  auch 
in  anderen  Motiven.  So  wissen  wir  von  dem  Fürsten  Adam  Liechtenstein,  dem  Erbauer 
der  großartigen  Paläste  in  Wien,  daß  er  in  seiner  Bautätigkeit  vor  allem  ein  Wohltun  sah, 
aber  ein  Wohltun  nicht  für  Faulenzer,  sondern  für  tätige  Leute,  die  dadurch  Arbeit  er- 
hielten. Wir  müssen  auch  bedenken,  daß  Mitteleuropa  nach  Überwinden  der  Folgen  des 
Dreißigjährigen  Kriegs  und  der  Türkengefahr  sich  in  einem  mächtigen  wirtschaftlichen 

* Dr.  Wolfgang  Pauker:  ,,Donato  Felice  von  Allio  und  seine  Tätigkeit  im  Stift  Klosterneuburg“  (Beiträge 
zur  Baugeschichte  des  Stiftes  Klosterneuburg). 


553 


Aufschwung  befand,  der  ein  Festlegen  des  Überschusses  für  dauernden  Genuß  nicht  nur 
gestattete,  sondern  den  damaligen  — vielleicht  nicht  so  unrichtigen  — Anschauungen 
gemäß,  geradezu  forderte.  Auch  die  preußischen  Könige  übten  auf  ihre  reichen  Untertanen 
einen  mehr  oder  weniger  starken  Druck  aus,  damit  sie  einen  Teil  ihres  Reichtums  in  Bau- 
lichkeiten anlegten,  deren  schöne  Erscheinung  ja  auch  andere  erfreute.  Auch  mochte  in 
solchen  Fällen  schon  die  Absicht  mitsprechen,  maßlose  und  für  das  Gemeinwohl  nutzlose, 
wenn  nicht  schädliche  Geldansammlung  zu  verhüten.  Diese  Absicht  mochte,  wie  Professor 
Pauker  andeutet,  gerade  auch  den  Klöstern  gegenüber  vielfach  und  in  oft  übertriebener  Weise 
zur  Anwendung  gelangen;  der  Staat,  dessen  Allmacht  in  dieser  Zeit  ja  bereits  begann, 
mutete  den  kirchlichen  Anstalten  wohl  auch  mehr  zu  als  sie  wirklich  tragen  konnten  und 
wirkte  dadurch  und  durch  die  damit  verbundene  Verweltlichung  der  höheren  geistlichen 
Würdenträger  und  nicht  ohne  Absicht  sogar  auf  die  innere  Entwicklung  der  kirchlichen 
Anstalten  zersetzend  ein.  Gerade  die  Abschnitte,  die  diese  kulturgeschichtlichen  Fragen 
behandeln,  sind  bei  Pauker  außerordentlich  fesselnd  zu  lesen. 

Nun  kommt  aber  bei  nicht  wenigen  Klosterbauten  und  insbesondere  beim  Stift  Kloster- 
neuburg hinzu:  sie  sind  tatsächlich  als  kaiserliche  Residenzen  geplant  worden. 

Pauker  weist  ganz  überzeugend  und  überall  auf  Grund  urkundlichen  Materials  aufs 
genaueste  nach,  wie  Klosterneuburg  förmlich  gegen  den  Willen  des  Stiftes  zu  einem  Pracht- 
bau wurde.  Zuerst  wollte  man  nur  eine  verhältnismäßig  bescheidene  Erneuerung  und  Ver- 
größerung des  alten  Baues  vornehmen  — die  Pläne  Prandauers  aus  dem  Jahre  1706 
sind  noch  erhalten  — , dann  ließ  der  Klosterneuburger  Prälat  Ernest  Perger,  ein  sehr  frommer 
und  fast  asketischer  Mann,  jahrelang  die  Pläne  überhaupt  ruhen.  Erst  1730  erhält  Donato 
Felice  von  Allio  den  Auftrag,  neue  Pläne  zu  entwerfen;  in  demselben  Jahre  veranlaßt  aber 
bereits  Graf  Althan,  der  oberste  Chef  des  Hofbauamtes,  nach  einem  Besuch  des  Kaisers 
eine  weit  großartigere  Ausgestaltung  des  Baues,  der  zugleich  eine  wirkliche  Residenz  des 
Kaisers  werden  sollte.  Bei  dieser  Verbindung  von  Kloster  und  Fürstensitz  an  das  Vorbild 
des  Escorial  zu  denken,  liegt  wohl  nahe,  besonders  unter  Karl  VI.,  der  ja  früher  spanischer 
König  gewesen  war. 

Wie  die  Wandlungen  vom  eigentlichen  Klosterbau  in  den  kaiserlichen  Klosterpalast 
vor  sich  gingen,  wie  der  Bau  dann  nach  Vollendung  kaum  eines  Viertels  1755  eingestellt 
und  erst  1836  bis  1842  notdürftig  abgeschlossen  wurde,  ist  an  der  Hand  zahlreicher  Pläne 
und  Urkunden  recht  deutlich  gemacht;  es  wird  auch  kaum  einen  anderen  Bau  geben,  bei 
dem  so  viel  künstlerisches  und  wissenschaftliches  Material  erhalten  ist.  Es  wiedergefunden 
und  der  weiteren  wissenschaftlichen  Benützung  übergeben  zu  haben,  ist  aber  Verdienst 
des  gelehrten  und  dabei  für  die  Sache  warmfühlenden  Verfassers  sowie  des  früheren  und 
des  gegenwärtigen  Prälaten,  die  ihn  bei  der  Arbeit  und  Herausgabe  weitgehend  unterstützten. 

Wenn  bei  der  ganzen  Untersuchung,  die  uns  so  viel  des  allgemeinen  Interesses 
bietet,  dann  auch  noch  der  in  letzter  Zeit  so  viel  umstrittene  Meister  Allio  zu  seinem  Recht 
gelangt,  so  müssen  wir  auch  dieses  Ergebnis  schon  der  wissenschaftlichen  Wahrheit  wegen 
mit  Freude  begrüßen.  Wahrscheinlich  war  Ilg  im  Irrtum,  wenn  er  Allio  dem  älteren 
Fischer  von  Erlach  und  Hildebrandt  als  gleichwertig  an  die  Seite  stellte;  aber  jedenfalls 
ist  Allio  nicht  nur  ein  besserer  Baumeister  — man  wollte  ihn  sogar  zu  einem  schlechteren 
machen  — , sondern  ein  wirklich  entwerfender  Künstler,  dessen  allmählich  entstehende 
und  wechselnde  Entwürfe  wir  nun  verfolgen  können.  Wie  weit  ihn  andere  Meister  im  all- 
gemeinen und  im  besonderen  im  Klosterneuburger  Falle  beeinflußt  haben,  wird  weitere 
Forschung  wohl  noch  klären.  Auf  jeden  Fall  haben  wir  jetzt  einen  sicheren  Ausgangspunkt 
gewonnen,  und  einen  Künstler  zu  verfolgen,  der  die  große  Stiege  Klosterneuburgs  geschaffen 
hat,  ein  Werk,  das  selbst  den  renaissancebegeisterten  Burckhardt  zur  Bewunderung 
hinriß,  lohnt  schon  der  Mühe. 

Wir  wollen  nur  hoffen,  daß  die  ,, Beiträge  zur  Baugeschichte  des  Stiftes  Klosterneu- 
burg“, die  nun  so  glücklich  begonnen  haben,  in  nicht  zu  ferner  Zeit  ihre  Fortsetzung  erhalten. 
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ZUR  GESCHICHTE  DER  ÖLMALEREI.  Eines  der  interessantesten  Kapitel 
menschlicher  Kultur  bietet  sich  dem  Studium  dar,  wenn  sich  die  Wissenschaft  gegen- 
über der  Kunst  in  einem  Verhältnis  wie  der  Arzt  zum  Patienten  befindet. 

Gleichwie  ein  vollkommen  gesunder  Mensch  ohne  jeglichen  ärztlichen  Beistand  leben 
und  alt  werden  kann,  so  gibt  es  auch  eine  naiv  schaffende,  klare,  vom  Herzen  kommende 
und  zum  Herzen  sprechende  Kunst,  die  keiner  wissenschaftlichen  Lehre  bedarf. 

Doch  schon  allein  die  materiellen  Umstände  und  Forderungen,  sowohl  des  Lebens 
als  auch  der  Kunst  vermannigfaltigen  sich  ins  Unermeßliche  und  mit  ihrer  Vermehrung 
steigert  sich  der  Zwang  zur  streng  folgerichtigen  Verwendung  der  gebotenen  Mittel.  Die 
durch  Erfahrung  gewonnenen  Wahrheiten  ordnen  sich  zum  wissenschaftlichen  System. 

Durch  Tradition  erhalten  und  verbreitet,  wird  alles,  was  es  in  der  Kunst  Übertrag- 
bares gibt,  zum  Gemeingut  von  Generationen  von  Fachgenossen. 

Leider  reißen  jedoch  die  Fäden  der  Tradition  nur  zu  häufig;  vielleicht  noch  häufiger 
werden  sie  aus  Bequemlichkeit,  ja  aus  Mißachtung  freiwillig  fallen  gelassen.  Vielfach  finden 
wir  das  Aufgeben  mündlicher  und  schriftlicher  Überlieferung  durch  das  Schlagwort  vom 
,, herrschenden  Individualismus“  beschönigt.  Doch  ,,Das  Unzulängliche,  hierwirds  Ereignis“. 

Bei  manchem  Einsichtigen  regt  sich  das  Bedürfnis,  die  halb  oder  ganz  vergessenen 
Quellen  der  Kunstpraxis  und  ihre  literarischen  Sammelbecken  wieder  vom  Schutte  zu  be- 
freien, Einer  hievon  ist  der  Übersetzer  und  Herausgeber  der  ,, Materials  for  a History  of  Oil- 
Painting“*,  und  zwar  jenes  Teiles,  mit  dessen  Veröffentlichung  der  Verfasser,  Sir  Charles 
Lock  Eastlake,  noch  selbst  begonnen  hat. 

,,Wer  reitet  so  spät  durch  Nacht  und  Wind?“  hören  wir  schon  manchen  ausrufen. 
Freilich  ist  die  Kultur-  und  Kunstperiode,  in  der  die  „Materials“  sorgsam  zusammengetragen 
und  kritisch  beleuchtet  wurden,  dem  Gedächtnis  unserer  Kunstbeflissenen  ziemlich  ent- 
schwunden. Es  war  die  Zeit  Sir  Robert  Peels  (dem  das  genannte  Werk  zugeeignet  ward), 
des  unvergeßlichen  Richard  Cobden  und  der  für  England  so  bedeutsamen  Anti-Cornlaw- 
League,  Wer  will  heute  im  täglichen  Leben  noch  so  weit  zurückdenken? 

Ein  reger  Eifer  zeigte  sich  um  diese  Zeit  bei  englischen  Kunstforschern  und  Kunst- 
kennern, das  Quellenstudium  auf  dem  Gebiet  der  Kunst  zu  fördern.  Neben  Eastlake  sei 
nur  an  die  treffliche  Mrs.  Merrifield  erinnert  und  an  den  jüngeren  Hendrie,  der  seinen 
Landsleuten  die  Schedula  diversarum  artium  des  Theophilus  erschloß.  Die  kunstwissen- 
schaftlichen Arbeiten  solcher  Autoren  zeigten  ihren  lebendigen  Einfluß  noch  lange  nachher, 
so  daß  zum  Beispiel  in  ihrem  Sinne,  durch  ihre  Anregung  und  Förderung  besonders  in  der 
Reformperiode  der  Sechzigerjahre  auf  dem  Kontinent  manche  Werke  der  gleichen  Tendenz 
entstanden.  Damals  war  wieder  eine  Epoche  zu  verzeichnen,  da  die  Wissenschaft  sich 
erbot,  mit  ihren  tonischen  Mitteln  einzugreifen  und  die  erschlafften  Bewegungen  der 
Weiterentwicklung  der  Kunsttechnik  aufs  neue  anzuregen.  Die  Wissenschaft  ist  in  solchen 
Fällen  immer  der  Arzt,  der  dem  Hilfebedürftigen  freiwillig  beispringt  — ohne  auf  Dank 
zu  rechnen. 

Mit  der  deutschen  Ausgabe  der  Abhandlung  Eastlakes  wird  das  Quellenmaterial  zur 
Geschichte  der  Ölmalerei  unserer  Beachtung  abermals  nahe  gerückt,  aber  auch  die  Frage 
der  Erfindung  dieser  Maltechnik  — eine  solche  besteht  wohl  noch  immer  — aufs  neue  auf- 
geworfen. Es  ist  mit  gutem  Grund  zu  hoffen,  daß  diese  Anregungen  auch  zu  besonderen 
Untersuchungen  der  Bedeutung  ätherischer  Öle  für  die  Entwicklung  der  Technik  der  Öl- 
malerei, vornehmlich  der  Erzeugung  der  Firnisse  führen  werden.  Die  Einführung  und  Ver- 
wendung der  Destillationsprodukte  bezeichnen,  nach  der  Anschauung  des  Schreibers  dieser 
Zeilen,  eine  sehr  wichtige  Epoche  der  Malerei  und  ihr  Studium,  insbesondere  in  Beziehung 
auf  die  Kunst  der  Brüder  van  Eyck  dürfte  wohl  noch  zu  ungeahnten  Ergebnissen  führen. 

Mit  Recht  konnte  sich  der  Herausgeber  vorläufig  auf  eine  im  wesentlichen  unver- 
änderte Wiedergabe  des  Originaltextes  beschränken.  (Vorkommende  Änderungen  betreffen 

* Materials  for  a History  of  Oil-Painting  von  Charles  Lock  Eastlake,  ins  Deutsche  übertragen  von  Julius 
Hesse.  Wien  und  Leipzig,  A.  Hartleben,  1907.  8°. 
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fast  ausschließlich  die  Anordnung  des  Inhalts;  neue  Anmerkungen  und  Zusätze  sind, 
deutlich  geschieden,  als  solche  durchaus  leicht  erkennbar.)  Sollte  die  Weiterführung  des 
Werkes  durch  kritische  Bearbeitung,  durch  Ergänzungen  oder  Änderungen  im  Sinne  der 
heutigen  Lage  des  Gegenstands  vorgenommen  werden,  so  geschähe  dies  ja  auch  am 
besten,  wenn  Eastlakes  Arbeit  als  festes  Fundament  benützt,  dauernd  erhalten  bliebe. 

Gekürzt  wurde  der  Text  fast  nur  dann,  wenn  es  sich  um  Dinge  handelte,  die  mit  der 
besprochenen  Maltechnik  nicht  unmittelbar  Zusammenhängen.  So  sind  denn  aber  auch  die 
zahlreichen,  im  Original  in  einem  besonderen  Abschnitt  zitierten  königlichen  Mandate 
aus  der  Zeit  Heinrich  III.  nicht  wiedergegeben. 

Daß  bei  der  Anführung  älterer  Texte  manche  Worte  mit  Hinweglassung  der  vorkom- 
menden Zeichen  der  Abbreviatur  abgedruckt  wurden  (tpieren  für  tpieren,  pdco  für  pdco  etc.), 
wäre  wohl  besser  zu  vermeiden  gewesen. 

Zu  wünschen  wäre,  daß  der  fast  ein  Vierteljahrhundert  später  als  der  erste  Band  der 
,, Materials“  erschienene  zweite,  durch  Mrs.  Eastlake  aus  dem  Nachlaß  des  Verfassers 
herausgegebene,  gleichfalls  veröffentlicht  würde.  Es  möchte  sich  wohl  der  Mühe  verlohnen, 
einen  größeren  Leserkreis  mit  der  Entwicklung  der  dort  besprochenen,  vornehmlich  italie- 
nischen Ölmalerei  und  mit  den  sich  anschließenden  ,, Professional  Essays“,  einer  kompen- 
diösen  Theorie  und  Praxis  der  Malerei  vertraut  zu  machen.  H.  Macht 

ZAHNS  ANATOMISCHES  TASCHENBÜCHLEIN.  Ein  bekanntes  illustriertes 

Verzeichnis  der  für  Künstler  wichtigen  Bewegungsorgane  des  menschlichen  Körpers 
ist  vor  kurzem  in  siebenter  Auflage  erschienen.*  Man  kann  das  Schriftchen  wohl  so  nennen, 
da  es  außer  der  Aufzählung  von  Knochen  und  Muskeln  etc.  sowie  den  beigegebenen 
schematischen  Zeichnungen  nichts  weiter  enthält,  was  den  Mechanismus,  die  Veränderungen 
der  Lage  und  des  Reliefs,  die  charakteristischen  Merkmale  des  Alters  und  Geschlechts  und 
so  weiter  angeht. 

Man  weiß,  wie  zufrieden  viele  Kunstbeflissene  mit  solchen  illustrierten  Namenlisten 
sind,  von  denen  sie  erhoffen,  ,, einen  Begriff  von  der  Sache“  zu  bekommen.  Es  ist  daher 
wahrscheinlich  und  erklärlich,  daß  es  schon  aus  diesem  Grund  der  vorliegenden  neuen 
Auflage  nicht  an  Abnehmern  fehlen  wird.  Wirklichen  Wert  hat  ein  solches  Werkchen 
natürlich  nur  als  mnemotechnisches  Mittel  für  Anfänger,  die  das  Verzeichnis  als  einen 
Ariadnefaden  benutzen,  um  sich  der  Reihe  nach  die  schon  einmal  durchlaufenen  Stationen 
der  topographischen  Anatomie  wieder  vor  Augen  zu  bringen.  Hans  Macht 

PRAG.  AUSSTELLUNG  FRANZÖSISCHER  IMPRESSIONISTEN.  Die  Künstler- 
vereinigung „Manes“  in  Prag  veranstaltet  in  den  Monaten  Oktober  und  November 
eine  große  Ausstellung  französischer  Impressionisten. 

PREISZUERKENNUNG.  Für  den  vom  ,, Verein  der  Plakatfreunde“  für  das  Hohen- 
zollern -Kunstgewerbehaus  Friedmann  & Weber  ausgeschriebenen  Wettbewerb  hat 
das  Preisgericht  unter  265  Bewerbern  den  ersten  Preis  von  1000  Mark  dem  von  Charlotte 
Rollius,  Berlin,  eingesandten  Entwurf  zuerteilt;  den  zweiten  Preis  erhielt  Cesar  Klein, 
Steglitz,  den  dritten  Preis  Lucian  Bernhard,  Berlin.  Außerdem  wurden  14  Entwürfe  durch 
lobende  Erwähnung  ausgezeichnet.  Vom  12.  Oktober  ab  werden  90  von  den  eingegan- 
genen Entwürfen  auf  einige  Zeit  im  Hohenzollern- Kunstgewerbehaus  zu  einer  Plakat- 
ausstellung vereinigt. 

WIEN.  AUSSTELLUNG  FÜR  HANDWERKSTECHNIK.  Im  Amtsgebäude  des 
Gewerbeförderungsdienstes  des  k.  k.  Handelsministeriums  wurde  kürzlich  eine  Aus- 
stellung für  Handwerkstechnik  eröffnet.  Sie  umfaßt  eine  Ausstellung  der  österreichischen 
Gewerbeförderungsanstalten,  die  im  Verein  mit  dem  Gewerbeförderungsdienst  des  k.  k.  Han- 
* A.  von  Zahn,  Anatomisches  Taschenbüchlein,  7.  Auflage.  Leipzig,  E.  Haberland,  8°. 
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delsministeriums  die  technische  und  wirtschaftliche  Hebung  des  Handwerks  pflegen, 
ferner  eine  Übersicht  der  staatlichen  Maschinenüberlassungen  an  gewerbliche  Betriebs- 
genossenschaften, eine  reichliche  Zusammenstellung  gewerblich-technischer  Fachschriften 
und  eine  Sammlung  preisgekrönter  Lehrlingsarbeiten.  In  einer  geräumigen  Maschinenhalle 
werden  neuzeitliche  Handwerksmaschinen,  die  zur  Ausrüstung  von  Einzel-  und  genossen- 
schaftlichen Werkstätten  (für  Buchbinder  und  Kartonnagenerzeuger,  Spengler,  Installateure 
und  sonstige  Metallarbeiter,  Wagner  und  so  weiter)  dienen,  im  Betrieb  vorgeführt.  Außer- 
dem sind  mit  Maschinen  ausgerüstete  Werkstätten  für  Bau-  und  Möbeltischler,  Schmiede, 
Schlosser,  Galvanotechniker  und  Elektroinstallateure  vorhanden.  Diese  Fachausstellung 
kann  an  Werktagen  mit  Ausnahme  der  Samstage  von  9 bis  4 Uhr,  an  Sonn-  und  Feiertagen 
von  8 bis  1 2 Uhr  bei  freiem  Eintritt  besichtigt  werden.  Die  Maschinen  werden  an  Dienstagen 
und  Donnerstagen  von  2 bis  4 Uhr  und  an  Sonntagen  von  9 bis  12  Uhr  in  Betrieb  gesetzt. 

MITTEILUNGEN  AUS  DEM  K.  K.  ÖSTER- 
REICHISCHEN MUSEUM 

AUSZKICHNUNG.  Seine  k.  und  k.  Apostolische  Majestät  haben  mit  Allerhöchster 
Entschließung  vom  2.  September  d.  J.  dem  Professor  an  der  Kunstgewerbeschule 
des  k.  k.  Österreichischen  Museums  für  Kunst  und  Industrie  in  Wien  Koloman  Moser  das 
Ritterkreuz  des  Franz  Joseph-Ordens  allergnädigst  zu  verleihen  geruht. 

Neu  ausgestellt.  Im  Saale  VII;  Gewebe,  Stickereien,  Stoffdrucke  und 
anderes  aus  der  Zeit  von  etwa  1750  bis  etwa  1850.  Besonders  bemerkenswert  sind 
die  zahlreichen  Stickereimuster  für  Herrenröcke  und  anderes  aus  der  Louis  XVI-Zeit  sowie 
eine  große  Anzahl  von  Stoffmustern  der  Empire-  und  Biedermeierzeit.  Hervorzuheben 
wären  auch  Altwiener  Damenkleider,  Hüte  und  Weißstickereien. 

Bibliothek  des  MUSEUMS.  vom  21.  Oktober  bis  20.  März  ist  die  Biblio- 
thek des  Museums,  wie  alljährlich,  an  Wochentagen  — mit  Ausnahme  des  Montags  — 
von  9 bis  I Uhr  und  von  6 bis  8V2  Uhr  abends,  an  Sonn-  und  Feiertagen  von  9 bis  i Uhr 
geöffnet. 

Besuch  des  MUSEUMS,  Die  Sammlungen  des  Museums  wurden  im  Monat 
September  von  3353,  die  Bibliothek  von  956  Personen  besucht. 

Kunstgewerbeschule.  Der  seit  demjahre  1902  an  der  Kunstgewerbe- 
schule des  k.  k.  Österreichischen  Museums  als  Lehrer  wirkende  Maler  Karl  Czeschka 
hat  mit  Ende  September  diesen  Dienstposten  verlassen,  um  einem  Ruf  als  Lehrer  an  der 
Kunstgewerbeschule  in  Hamburg  zu  folgen. 


LITERATUR  DES  KUNSTGEWERBES 


1.  TECHNIK  UND  ALLGEMEINES. 
ÄSTH  ETI  K.  KU  N STG  E WE  R B- 
LICHER  UNTERRICHT  50^ 

Scottish  Arts  and  Crafts.  (The  Art  Journal,  Aug.) 
BANKE,  H.  Über  Urmotive  für  Plastiken  in  technischen 
u.  tektonischen  Künsten.  (Kunstgewerbeblatt,  Juli.) 
BERLAGE,  H.  P.  Raumkunst  und  Kleinkunst.  (Kunst- 
gewerbeblatt, Juni.) 


Some  French  Crafts.  (The  Art  Journal,  Juli.) 

GAYET,  A.  L’Art  byzantin  d’apres  les  monuments  de 
ritalie,  de  l’Istrie  et  de  la  Dalmatie,  releves  et  des- 
sines  par  Charles  Errard,  architecte  du  gouveme- 
ment.  Texte  par  Al.  Gayet.  III:  Ravenne  et  Pom- 
pose. Saint -Vital  et  l’Abbaye  des  Benedictins: 
Paris,  Gaillard.  (S.  M.)  In-Fol..  76  p.  et  30  pl.  en 
noir  et  en  coleurs. 

GMELIN,Leop.  Fabrikant  und  Künstler.  (Sprechsaal  28.) 
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Kunstgewerbeschule,  Die  neue,  Züricher.  (Dekorative 
Kunst,  Sept.) 

LASSER,  Otto  Baron.  Bausteine  zu  einem  wirklichen 
Heim.  (Innendekoration,  Aug.) 

LUX,  J.  A.  Die  Erneuerung  der  Ornamentik.  (Innen- 
dekoration, Sept.) 

— Der  Qualitätsbegriff  im  Kunstgewerbe.  (Deutsche 
Kunst  und  Dekoration,  Aug.) 

MICHEL,  W.  Wandschmuck.  (Deutsche  Kunst  und 
Dekoration,  Aug.) 

OBRIST,  H.  Der  ,,Fall  Muthesius“  und  die  Künstler. 
(Dekorative  Kunst,  Okt.) 

OSTERRIETH,  A.  Der  Rechtsschutz  des  Kunstge- 
werbes nach  dem  neuen  Kunstschutzgesetz.  (Kunst 
und  Handwerk,  1907,  10.) 

PROUv6,  V.  L’Art  et  rindustrie,  Conference  du  de- 
cembre  1906  ä la  societe  industrielle  de  l’Est. 
Nancy,  imp.  Berger-Levrault  et  C>e-  In-8,  40  p. 
avec  35  fig. 

SAINT- PAUL,  A.  Les  Origines  du  gothique  flamboyant 
en  France.  Caen,  Delesques.  In-8,  30  p. 

SCHEFFERS,  O.  Geschmackswandlungen.  (Innen- 
dekoration, Aug.) 

— Schreiben  und  Zeichnen.  (Deutsche  Kunst  und  De- 

koration, Sept.) 

SCHULZE,  O.  Zur  Lage  des  Kunsthandwerks.  (Deutsche 
Kunst  und  Dekoration,  Sept.) 

— Zur  Lage  des  Kunsthandwerks.  (Innendekoration, 

Aug.) 

SCHUR,  E.  Basarware.  (Dekorative  Kunst,  Okt.) 

— Das  moderne  Kunstgewerbe  und  die  Kultur.  (Kunst 

und  Handwerk,  1907,  12.) 

II.  ARCHITEKTUR.  SKULPTUR. 

A.  H.  Der  Hubertus-Brunnen  in  München.  (Dekorative 
Kunst,  Aug.) 

DOERING,  O.  Der  romanische  Grabstein  in  Alten- 
plathow.  (Zeitschrift  für  christliche  Kunst,  XX.,  6.) 

Hausgarten,  Der  neue.  (Deutsche  Kunst  und  Dekoration, 
Juli.) 

Hubertusbrunnen,  Der  neue,  zu  München.  (Kunstgewer- 
beblatt, Juli.) 

JEANMAIRE,  M.  et  R.  LECLERC.  La  Corne.  (Art  et 
Decoration,  Sept.) 

KROMER,  H.  E.  Farbigkeit  der  Plastik.  (Die  Kunst 
für  Alle,  XXII,  23.) 

RASPE,  Th.  Eine  bronzene  Kreuzigungsgruppe  in 
Hamburg.  (Zeitschrift  für  christliche  Kunst,  XX,  6.) 

RAUCH,  Chr.  Cipri  Adolf  Bermann.  (Deutsche  Kunst 
und  Dekoration,  Sept.) 

RIEZLER,  W.  Vom  Münchener  Waldfriedhof.  (Deko- 
rative Kunst,  Aug.) 

SCHAEFER,  K.  Karl  Eeg.  (Mitteilungen  des  Gewerbe- 
museums zu  Bremen,  5/6.) 

SCHÖLERMANN.  Ludwig  Paffendorf.  (Innendeko- 
ration, Sept.) 

TESTARD,  M.  Andrew  O’Connor.  (L’Art  decoratif,  Mai.) 

VERNEUIL,  M.  P.  Maisons  et  Jardins  de  Baillie  Scott. 
(Art  et  Decoration,  Aug.) 

VOLKMANN,  L.  Der  Diskuswerfer.  (Zeitschrift  für 
bildende  Kunst,  Juni.) 

WOLFF,  F.  Kaufhaus  des  Westens.  (Deutsche  Kunst 
und  Dekoration,  Juli.) 


ZILCKEN,  D.  Die  Königsgräber  von  Saint  Denis. 
(Kunst  und  Künstler,  Sept.) 

ZOBEL,  V.  Das  Haus  Henkell  in  Wiesbaden.  (Deko- 
rative Kunst,  Okt.) 

III.  MALEREI.  LACKMALEREI. 
GLASMALEREI.  MOSAIK 

BEISSEL,  St.  Das  Evangelienbuch  des  Kurfürsten 
Kuno  von  Falkenstein  im  Dom  zu  Trier.  (Zeit- 
schrift für  christliche  Kunst,  XX.,  6.) 

BLOCHET,  E.  Peintures  de  manuscrits  arabes  ä types 
byzantins.  Paris,  Leroux.  In-8,  31p.  avec  fig. 

COLLARD,  G.  Note  sur  une  mosai'que  romaine  trouvee 
ä Orbessan  (Gers).  Paris,  Impr.  nationale.  In-8. 
7 p.  avec  fig. 

FAYOLLE,  de.  La  Tentation  de  Saint  Antoine,  verre 
peint  en  grisaille  par  Nicolas  Le  Pot.  Caen,  Deles- 
ques. In-8,  19  p.  et  planche. 

HEATH,  D.  Some  Ancestors  of  Alphonso  XIII.  and 
other  Miniatures  in  Oil  in  the  Collection  of  his 
Grace  the  Duke  of  Buccleuch  at  Montagu  House. 
(The  Connoisseur,  Juli.) 

— Two  New  Portrait  Miniatures  by  Hans  Holbein. 
(The  Connoisseur,  Juli.) 

HILLIG,  H.  Neue  Dekorationsmalereien  in  Deutsch- 
land. (Innendekoration,  Juli.) 

KESSER,  H.  Neue  Schweizer  Malerei.  (Deutsche 
Kunst  und  Dekoration,  Aug.) 

MEYER,  K.  Adalbert  Niemeyer.  (Dekorat.  Kunst,  Sept.) 

PAULET,  A.  A.-F.  Gorguet.  (Art  et  Decoration,  Sept.) 

R.  „Der  Fürstenzug“,  Fliesengemälde  aus  der  könig- 
lichen Porzellanmanufaktur  Meißen.  (Sprechs.,  34.) 

SCHNÜTGEN,  A.  Zwei  spätromanische  Glasgemälde. 
(Zeitschrift  für  christliche  Kunst,  XX,  6.) 

STRZYGOWSKI,  Jos.  Amra  und  seine  Malereien. 
(Zeitschrift  für  bildende  Kunst,  Juni.) 

SUIDA,  W.  Die  Spätwerke  des  Bartol.  Suardi,  genannt 
Bramantino.  (Jahrbuch  der  kunsthistorischen 
Sammlungen  des  Allerhöchsten  Kaiserhauses, 
XXVI,  5-) 

VOGEL,  Jul.  Zur  Cranach-Forschung.  (Zeitschrift  für 
bildende  Kunst,  Juni.) 

ZIMMERMANN,  E.  Dresdener  dekorative  Malereien. 
(Deutsche  Kunst  und  Dekoration,  Juli.) 

IV.  TEXTILE  KUNST.  KOSTÜME. 
FESTE.  LEDER-  UND  BUCH- 
BINDERARBEITEN b«- 

Fensterdekorationen,  Moderne.  (Innendekoration,  Aug.) 

GUIFFREY,  J.  Les  Grandes  Tentures  executees  ä la 
Manufacture  des  Gobelins.  (Art  et  Decoration,  Aug.) 

MICHEL,  W.  Ida  Madeleine  Demuth.  (Deutsche  Kunst 
und  Dekoration,  Juli.) 

PEZARD,  M.  Les  Origines  du  Bijou.  (L’Art  decoratif, 
Juli.) 

SCHULZE,  P.  Krefelder  Teppichstoffe.  (Innendekora- 
tion, Juli.) 

VOGT,  A.  Buntpapiere-  und  Tapetenfabrikation. 
(Deutsche  Kunst  und  Dekoration,  Sept.) 

WILKINSON,  M.  E.  Art  Needlework  and  Design.  With 
22  PI.  4°,  p.  47.  London,  Scott.  3 s.  6 d. 
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V.  SCHRIFT.  DRUCK.  GRAPH. 
KÜNSTE 

BURCKHARDT,  D.  Dürer  und  der  Meister  der  Berg- 
mannschen  Offizin.  (Jahrbuch  der  königlich  preußi- 
schen Kunstsammlungen,  XXVIII.,  3.) 

DELALAIN,  P.  Les  Libraires  et  Imprimeurs  de  l’Aca- 
demie  francaise  de  1634  ä 1793.  (Jean  Camusat; 
Pierre  Le  Petit;  le  Trois  Jean  Baptiste  Coignard; 
Bernard  Brunet;  Ant.  Demonville).  Paris,  Picard  et 
fils.  In-8,  157  p.  avec  grav.  et  tableau  genealogique. 

DODGSON,  C.  Bemerkungen  zu  den  Radierungen  und 
Lithographien  Goyas  im  Britischen  Museum.  (Mit- 
teilungen der  Gesellschaft  für  vervielfältigende 
Kunst,  1907,  3.) 

— Eine  unbeschriebene  Illustration  Hans  Burgkmairs. 
(Mitteilungen  der  Gesellschaft  für  vervielfältigende 
Kunst,  1907,  3.) 

DUBUIS,  J.  La  Gravüre  sur  bois  (ce  qu’elle  fut,  ce  qu’elle 
est).  (L’Art  decoratif,  Juni.) 

ESSLING,  d’.  Etudes  sur  l’Art  de  la  Gravüre  sur  bois 
ä Venise.  Les  Livres  ä figures  venitiens  de  la  fin  du 
XVe  siede  et  du  commencement  duXVI^.ire  partie. 
T.  ire;  Ouvrages  imprimes  de  1450  ä 1490  et  leurs 
edition  succesives  j’usqu’ä  1525.  Paris,  Ledere. 
In-fol.,  509  p.  avec  grav.  et  planches.  Fres.  125. — . 

HAEBLER,  K.  ,, Falsche  Gulden“-Blätter  aus  der 
Frühzeit  der  Druckerkunst.  (Zeitschrift  für  Bücher- 
freunde, Sept.) 

HEILMEYER,  A.  Wettbewerb  um  das  Ausstellungs- 
plakat ,, München  1908“.  (Kunst  und  Handwerk, 
1907,  IO.) 

KUZMANY,  K.  M.  Jüngere  österreichische  Graphiker. 
(Die  Graphischen  Künste,  XXX,  3.) 

LASSER,  O.  Baron.  Neue  Münchener  Plakate.  (Kunst 
und  Handwerk,  1907,  12.) 

MAURY,  A.  Histoire  des  timbres-poste  francais  (En- 
veloppes,  Bandes,  Cartes,  Timbres,  Telegraphe  et 
Telephone,  Essais,  Marques  postales  et  Oblite- 
rations). Paris,  l’auteur,  6.  boulevard  Montmartre. 
In-8,  408p.  avec  480  grav.  Fres.  5. — . 

MORI,  G.  Christian  Egenolff,  der  erste  ständige  Buch- 
drucker in  Frankfurt  a.  M.  (Archiv  für  Buch- 
gewerbe, Aug.) 

PABST,  Joh.  Zur  Geschichte  des  Buchdrucks.  (Graphi- 
sche Revue  Österreich-Ungarns,  Juni.) 

QUANTIN,  L.  Ex-libris  bourguignons.  Liste  sommaire. 
Paris,  Paul  et  fils  et  Guillemin.  In-8  avec  28  fig. 

S.  Plakatwettbewerb  für  die  Ausstellung  München  1908. 
(Deutsche  Kunst  und  Dekoration,  Juli.) 

VI.  GLAS.  KERAMIK 

BARBER,  E.  A.  The  Enamelled  Pottery.  Illustr.  8°. 
London,  Hodder  & Stoughton.  5 s. 

BRÜNING,  A.  Neues  Porzellan  von  Theo  Schmuz- 
Baudiß.  (Kunstgewerbeblatt,  Juli.) 

GMELIN,  L.  Altperuanische  Keramik.  (Sprechsaal,  33.) 

HODGSON,  W.  Some  Old  Ming  Porcelains  Blue  and 
White.  (The  Connoisseur,  Juli.) 

KUZMANY,  K.  M.  Blumenbecher  aus  Glas  von  Leopold 
Bauer-Wien.  (Dekorative  Kunst,  Okt.) 

R.  Metallische  Niederschläge  auf  Glasuren.  (Lüster  und 

Reflexe.)  (Sprechsaal,  34.) 

S.  L.  Keramisches  aus  Kunstzeitschriften.  (Sprechs.,  38.) 


VII.  ARBEITEN  AUS  HOLZ. 
MOBILIEN  ^ 

BERLEPSCH -VALEND AS,  H.  E.  v.  Neuzeitliche 
Eisenbahnwagen-Einrichtungen.  (Kunst  und  Kunst- 
handwerk, 1907,  IO.) 

DESHAIRS,  L.  Une  Collection  d’Objets  en  Bois  sculpte 
attribues  ä Bagard,  au  Musee  des  Arts  decoratifs. 
(Gazette  des  Beaux-Arts,  Aug.) 

STRANGE,  Th.  A.  English  Furniture,  Decoration, 
Woodwork  and  Allied  Arts.  8°.  p.  372.  London, 
Mac  Coranodale.  12  s.  6 d. 

VIII.  EISENARB.  WAFFEN. 
UHREN.  BRONZEN  ETC. 

LINDNER,  K.  Über  die  Beleuchtung  von  Innenräumen. 
(Innendekoration,  Juli.) 

IX.  EMAIL.  GOLDSCHMIEDE- 
KUNST 

Le  Concours  de  Dessin  de  la  Chambre  Syndicale  de  la 
Bijouterie.  (Art  et  Decoration,  Aug.) 

HENDLEY,  T.  H.  Indian  Jewellery.  (The  Journal  of 
Indian  Art,  Juli.) 

Inventaire  de  l’orfevrerie  et  des  joyaux  de  Louis  Nr, 
duc  d’  Anjou,  publie  par  H.  Moranville,  Paris, 
Leroux.  In-8.  4-CV  p.  Fres.  16. — . 
PLANTAGENET,  R.  Des  Bijoux  nouveaux.  (L’Art 
decoratif,  Juli.) 

VERNEUIL,  P.  M.  Alexandre  Fisher.  (Art  et  De- 
coration, Sept.) 

WERNER,  H.  Neue  Arbeiten  Ernst  Riegels.  (Dekorative 
Kunst,  Okt.) 

WILLOUGHBY,  L.  Chester.  Chester  Corporation  Plate. 
(The  Connoisseur,  Juli.) 

X.  HERALDIK.  SPHRAGISTIK. 
N U M I S MAT.  GEMMENKUNDE 

HABICH,  G.  Friedrich  Hagenauer.  (Jahrbuch  der  könig- 
lich preußischen  Kunstsammlungen,  XXVIII,  3.) 

XI.  AUSSTELLUNGEN.  TOPO- 
GRAPHIE. MUSEOGRAPHIE 

BAYEUX 

Bayeux.  La  Cathedrale  (la  Crypte;  le  Tresor;  la 
Lanterne  des  morts).  Les  Eglises;  les  Vieilles 
Maisons;  le  Musee;  la  Tapisserie  de  la  reine 
Mathilde.  Guide  compose  en  s’inspirant  des  travaux 
et  manuscrits  de  M.  l’abbe  Lelievre.  Bayeux, 
Deslandes.  (S.  M.)  In-i6,  48  p.  avec  grav.  et  plan 
de  Bayeux.  Fres. — .60. 

BERLIN 

GENSEL,  W.  Die  große  Berliner  Kunstausstellung. 
(Die  Kunst  für  Alle,  XXII,  23.) 

— GURLITT,  L.  Eine  Mietwohnungsausstellung. 
(Innendekoration,  Juli.) 

— HEILBUT,  E.  Die  Große  Kunstausstellung  und  die 
Ausstellung  der  Berliner  Sezession.  (Zeitschrift 
für  bildende  Kunst,  Juli.) 
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DIE  HOLZMÖBEL  DER  SAMMLUNG  FIGDOR 
WIEN  (II)  b»  VON  H.  STEGMANN-NÜRNBERG 

EN  Betten  und  Wiegen  schließen  sich  von  den  Ruhe- 
möbeln die  Bänke  ihrer  Bestimmung  nach  un- 
mittelbar an.  Denn  die  Bank  unterscheidet  sich 
vom  Bett  und  damit  auch  von  seinem  Diminu- 
tivum,  der  Wiege,  nur  dadurch,  daß  sie  dem 
Menschen  nicht  nur  zum  Liegen  sondern  auch 
zum  Sitzen  dienlich  ist.  Bank  und  Stuhl  — diesen 
letzteren  Ausdruck  auf  alle  für  eine  Person  be- 
stimmten Sitzgeräte  bezogen  — stehen  in  an- 
nähernd gleichem  Verhältnis,  wie  Schrank  und 
Truhe.  Wie  der  Schrank,  ist  auch  die  Bank  in 
der  Mehrzahl  der  Fälle  ein  mit  dem  Wohnraum  in  festem  Gefüge  stehendes 
Hausgerät,  von  der  Steinbank  vor  und  im  Hause,  zum  Beispiel  den  Fenster- 
nischenbänken aus  alten  Zeiten,  bis  auf  die  an  den  Wänden  oder  um  den 
Ofen  herumlaufende  Holzbank  des  Bürgers  und  Bauern. 

Indessen  steht  die  Häufigkeit  der  Verwendung  der  Bänke  als  eingebautes 
und  freistehendes  Möbel  seit  frühester  Zeit  in  umgekehrtem  Verhältnis  zu 
ihrer  formalen,  kunstgewerblichen  Bedeutung.  Nimmt  man  die  Kirchenbank, 
die  allerdings  im  Chorgestühl  des  späten  Mittelalters  und  der  Renaissance 
eine  sehr  hochstehende  künstlerische  Durchbildung  erfuhr,  aus,  so  ist  die 
eigentliche  Bank  wohl  das  in  den  uns  überkommenen  Denkmälern,  wie  in 
den  literarischen  und  bildlichen  Quellen  dürftigste  Möbel,  bis  Spätbarock  und 
Rokoko  ihr  neues  Leben,  neue  Formen  in  den  sofaartigen  Bildungen  verleihen. 
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Auch  die  Figdorsche  Sammlung  weist  zur  Geschichte  der  Bank  nur 
einige  wenige  Beispiele  auf,  unter  denen  eine  Form,  die  im  spätesten  Mittel- 
alter  eine  bedeutsame  Rolle  gespielt  hat,  die  Bank  mit  der  umklappbaren 
Lehne,  die  wichtigste  ist. 


Abb.  55.  Abendmahlsfeier,  Gemälde  eines  oberdeutschen  (schwäbischen?)  Meisters,  um  1500.  0,985  X 0,905  Meter 

Die  Art  der  Verwendung  dieser  Art  Truhenbank,  die  über  den  ganzen 
Kontinent  im  Mittelalter  verbreitet  gewesen  zu  sein  scheint,  dürfte  aus  der 
Verwendung  als  Kaminbank,  wie  wir  sie  auf  Gemälden  wiederfinden,  zu 
erklären  sein.  Diese  Bänke  ermöglichten,  parallel  vor  den  Kamin  gestellt. 
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dem  vor  der  Wärmequelle  Sitzenden,  je  nach  der  Stellung  der  Lehne,  Vorder- 
oder Rückseite  des  Körpers  den  erwärmenden  Strahlen  auszusetzen.  Die 
Konstruktion  ist  stets  diejenige  einer  mehr  oder  minder  über  den  Boden  sich 


Abb.  56.  Französische  Bank,  XV.  Jahrhundert.  Höhe  0,49,  Breite  0,96  Meter 

erhebenden  Kastenbank.  Die  schmalen  Seitenwände  sind  über  den  Sitz 
heraufgezogen  und  enden,  ausgesägt,  in  einer  Scheibe,  an  der  mittels  einer 


Abb.  57.  Tischbank  aus  Schloß  Hurfe  bei  Lyon,  XVI.  Jahrhundert.  Höhe  0,58,  Breite  0,56  Meter 

zweiten  Scheibe  die  rechtwinklige,  aus  drei  Brettern  bestehende  Rückenlehne 
nach  beiden  Seiten  parallel  zu  Vorder-  oder  Rückwand  des  Kastens  geklappt 
werden  kann.  Die  sehr  praktische  Anordnung  hat  an  den  Sommerwagen 
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Abb.  58.  Mittelalterlicher  Lehnstuhl  aus  Savoyen.  Höhe  0,69,  Breite  0,65  Meter  Abb.  59.  Seitenansicht  des  Stuhls  auf  Abb.  58 


Abb.  6o.  Oberitalienischer  Faltlehnstuhl,  XV.  Jahrhundert.  Höhe  i,io,  Abb.  6i.  Oberitalienischer  Faltlehnstuhl,  XV.  Jahrhundert.  Höhe  i,o8, 

Breite  0,65  Meter  Breite  0,65  Meter 
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Abb.  62  und  63.  Vorder-  und  Rückseite  des  Lehnschemels  aus  dem  Palazzo  Strozzi  in  Florenz,  um  1490.  Höhe 

1,56,  Breite  0,42  Meter 


der  Straßenbahnen  des  XIX.  Jahrhunderts  ihre  Auferstehung  gefeiert.  Von 
den  zwei  der  Figdorschen  Sammlung  ungehörigen  Exemplaren  ist  das  eine 
ganz  einfach;  das  andere,  in  Abbildung  54  wiedergegebene  zeigt  auf  der 
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Abb.  64.  Florentiner  Gemälde,  Ende  des  XV.  Jahrhunderts  mit  Darstellung  aus  der  Legende  des  heiligen 
Nikolaus.  Höhe  0,22,  Breite  0,35  Meter 


Vorderseite  des  Kastens  und  der  Außenseite  der  Lehne  ausgestochenes 
Rankenornament,  wie  es  der  Tiroler  Herkunft  des  Möbels  entspricht.  — 
Eine  Illustration  der  Verwendung  gibt  ein  oberdeutsches,  wohl  aus  den  west- 
lichen, schwäbischen  Alpenländern  stammendes  Tafelbild  derselben  Samm- 
lung mit  der  Abendmahlsdarstellung.  Das  weniger  nach  der  rein  künstleri- 
schen, als  der  kulturgeschichtlichen  Seite  — es  gewährt  interessante  Ein- 
blicke in  das  deutsche  bürgerliche  Tafelgerät  um  1500  — interessante  Bild 
(Abb.  55)  des  etwas  grobschlächtigen  Meisters  zeigt  links  vier  der  Jünger 
auf  einer  solchen  einfach  gehaltenen  Bank  in  gotischen  Formen  sitzend. 
Bemerkenswert  ist  die  zur  größeren  Bequemlichkeit  der  Sitzenden  durch- 
geführte Krümmung  der  Rückenlehne. 

Im  Gegensatz  zu  der  Truhenbank,  als  welche  schließlich  jede  Truhe 
mit  glattem  Deckel  dienen  konnte  und  diente,  und  welche  zu  selbständiger 
Bedeutung  in  der  Truhenbank  mit  Lehne  gelangte  — die  herrlichste  Ent- 
wicklung fand  diese  im  mehrsitzigen  ,,trono“  (Thron)  und  der  geschmack- 
vollen toskanischen  ,,cassapanca“  der  italienischen  Frührenaissance  — , 
sind  die  schemel-  oder  tischförmigen  Bänke  aus  älterer  Zeit  sehr  selten. 
Wohl  darum,  weil  ihre  kunstlose  Form  keinen  besondern  Anlaß  zur  Wert- 
schätzung und  damit  zur  Erhaltung  gab. 

Zwei  französische  Beispiele  der  Figdorschen  Sammlung,  die  zugleich 
den  engen  Zusammenhang  in  konstruktiver  Beziehung  mit  dem  Tisch  kund- 
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machen,  mögen  hier  Erwähnung  finden,  nämlich  erstens  eine  Bank  aus 
Eichenholz  nebst  zugehörigem  Taburett  in  ganz  gleicher  Behandlung  aus  dem 
XV,  Jahrhundert  (Abb.  56).  Zwei  etwas  schräggestellte  Stirnbretter,  unten 
kielbogenförmig  ausgeschnitten,  tra- 
gen das  Sitzbrett.  Zwei  Zargenbretter 
mit  reichem,  durchbrochenem  Maß- 
werk, durch  die  Stützen  konsolartig 


Abb.  65.  Italienischer  Schemelstuhl,  Anfang  des  XVI.  Jahr-  Abb.  66.  Italienischer  oder  tirol.  Schemelstuhl, 

hunderts.  Höhe  1,4g,  Breite  0,28  Meter  späteres  XVI.Jahrh.,  H.  1,05,  Br.  0,33  Meter 

durchgezapft,  enthalten  die  künstlerische  Zier,  während  unten  eine  einfache 
Querleiste  zur  Erhöhung  des  Zusammenhalts  dient.  Ganz  ähnlich  das  Ta- 
burett, bei  dem  an  Stelle  der  Querleiste  nur  zwei  weitere  außen  laufende 
kräftige  Riegel,  zugleich  als  Fußbänke  gedacht,  angebracht  sind. 

Die  andere  Bank,  dem  XVI.  Jahrhundert  angehörig,  aus  Nußholz,  ist  ein 
Kombinationsmöbel  und  zeigt,  gleich  dem  früher  besprochenen  Stuhltisch 
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aus  Schloß Hurfe  bei  Lyon 
stammend,  doppelte  Sitz- 
platte, die  aufgeklappt  ge- 
gebenenfalls als  Tisch  zu 
dienen  hat.  Unter  dem  Sitz- 
brett auch  hier  Zargen- 
bretter, die  in  die  an  den 
Ausläufern  quadratisch, 
dazwischenzylindrisch  ge- 
bildeten Füße  eingezapft 
sind.  Die  untere  Verbin- 
dung ist  T-förmig  ange- 
ordnet (Abb.  57). 

Den  Glanzpunkt  der 
Figdorschen  Möbelsamm- 
lung bilden  unstreitig  die 
Sessel  und  Lehnstühle, 
quantitativ  und  qualita- 
tiv. An  hundertzwanzig 
Exemplare  dieser  Sitz- 
möbel führen  uns  durch 
diese  Sparte  der  mensch- 
lichen Wohnkultur.  Es 
mag  dem  Sinn  des  Lieb- 
habers entsprochenhaben, 
gerade  dieses  Sammelge- 
biet zu  bevorzugen,  weil 
kein  anderes  Möbel  dem 
Menschen  — nicht  nur 
physisch  — gleich  nahe  steht,  in  keinem  Möbel  sich  trotz  der  ewig  gleich 
bleibenden  Grundtypen  der  Stand  der  Kultur,  der  Kunststil,  die  Lebensauf- 
fassung von  Volk  und  Stamm,  Stadt  und  Land  gleich  scharf  ausgeprägt  hat. 
Unwillkürlich  taucht  vor  dem  geistigen  Auge  des  Beschauers  das  Leben  und 
die  Art  seiner  ehemaligen  Besitzer  auf;  die  Mode  der  Zeit,  die  Tracht  und  die 
Körperhaltung  sind  an  kein  Möbel  so  gebunden  als  an  das  zum  Sitzen.  Die 
sitzende  Stellung  hat  von  jeher  gegenüber  dem  Stehen  und  Liegen  als  eine 
in  dieser  Form  nur  dem  höchst  entwickelten  Lebewesen,  dem  Menschen, 
eigene  Ruhestellung,  als  eine  gewisse  Auszeichnung  gegolten.  Alle  feierlichen 
Handlungen  wie  die  göttliche  Verehrung,  die  Ausübung  der  Hoheitsrechte 
seitens  des  Herrschers,  die  Rechtsprechung  und  so  fort  haben  die  sitzende 
Stellung  der  über  die  übrigen  Anwesenden  im  Rang  erhöhten  Persönlichkeit 
zur  Voraussetzung. 

So  alt  der  Sessel  als  Möbel  auch  ist  — in  völlig  ausgebildeter  Form  von 
den  heute  gebräuchlichen  Arten  konstruktiv  nur  wenig  verschieden  finden  wir 


Abb.  69.  Italienischer  Faltstuhl,  XVI.  bis  XVII.  Jahrhundert.  Höhe  0,59, 
Breite  0,64  Meter 
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ihn  im  alten  Ägypten  und  den  vorderasiatischen  Kulturländern  Jahrtausende 
vor  der  christlichen  Ära  — so  wenig  hat  er  als  Sitzmöbel  quantitativ  bis  zur 
Hochrenaissance  eine  Rolle  gespielt.  Die  feste  und  bewegliche  Bank  war 
das  eigentliche  Sitzgerät.  Der  Sessel  galt  durch  das  ganze  Altertum,  das 
frühe  und  hohe  Mittelalter  in  gewissem  Sinn  als  Ehrensitz,  als  Thron,  ich 
will  hier  nur  an  die  bekannteste  Verwendung  als  Sella  curulis  erinnern.  Und 
in  mittelalterlichen  Nachlaßinventaren,  französischen  wie  deutschen,  mutet 
es  uns,  die  Besitzer  und  Benützer  von  ganzen  zahlreichen  Stuhlgarni- 
turen eigen  an,  daß  in  einer  Burg  oder  einem  vornehmen  Bürgerhaus  nur 
zwei  oder  drei  Stühle  sich  vorfanden.  Noch  zu  Anfang  des  XVI.  Jahrhunderts 
waren  bei  den  Abendempfängen  der  Könige  von  Frankreich  Sessel  nur  für 
das  Herrscherpaar  aufgestellt,  während  die  andern  hohen  Herrschaften  auf 
Bänken  und  Truhen  längs  der  Wände  Platz  nahmen. 

Daher  ist  es  an  sich  kein  Wunder,  daß  wir,  noch  mehr  als  dies  bei  den 
Kastenmöbeln  der  Fall  ist,  die  Stühle  des  frühen  und  hohen  Mittelalters  so 
gut  wie  ausschließlich  aus  gemalten  und  gezeichneten,  manchmal  auch  an 
Bildhauerwerken  vorkommenden  Beispielen  kennen.  Erst  mit  dem  XV.  Jahr- 
hundert treten  erhaltene  Denkmäler  der  Möbelkunst  auf,  aber  immer  noch 
ist  die  Zahl  der  Beispiele  eine  sehr  geringe.  Um  so  glücklicher  der  Sammler, 
der  von  diesen  frühen  Sachen  nicht  nur  eine  verhältnismäßig  große  Anzahl 
besitzt,  sondern  auch  ge- 
radezu die  berühmtesten 
Beispiele  der  Welt  sich 
hat  sichern  können. 

Mit  der  Verbreitung 
des  Renaissancestils,  der 
überhaupt  erst  den  Woh- 
nungskomfort im  moder- 
nen Sinn  schuf,  wächst  die 
Verwendung  des  Einzel- 
stuhls in  allen  Gesell- 
schaftskreisen. Von  eini- 
gen Grundtypen  ausge- 
hend, entwickelt  sich,  wie 
in  einem  weitverzweigten 
Stammbaum  mit  Hunder- 
ten von  Ästen,  der  Zeit- 
strömung, der  Modetracht, 
den  kulturellen  und  techni- 
schen Behelfen,  den  natio- 
nalen Lebensbedingungen 
folgend,  bis  in  unsere  Zeit 
eine  geradezu  unüberseh- 
bare Zahl  von  Stuhltypen, 
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die,  wie  schon  erwähnt,  eine  Kulturgeschichte  im  kleinen  darstellend,  vom 
intimen  Leben  ihrer  Zeit  erzählen. 

Alle  Arten  von  Stühlen,  die  uns  beim  Überblick  der  gesamten  Ent- 
wicklung dieser  Möbelgattung  in  so  unendlicher  Mannigfaltigkeit  entgegen- 
treten, gehen  auf  zwei  Grundtypen  zurück,  die  wieder  so  alt  sind  als  die 
menschliche  Kultur.  Der  eine,  nämlich  der  Grundtypus  mit  festem  Gestell, 
dürfte  von  der  ein-  oder  angebauten  Bank  seinen  Ausgang  genommen  haben. 
Seine  entscheidenden  Merkmale  sind  die  flache,  feste,  wagrechte  Sitzplatte 
und  die  mit  dieser  fest  zusammengefügten  senkrechten  oder  schräg  gestellten 

Stützen.  Der  sogenannte  Sche- 
mel bildet  die  eigentliche 
Grundform  aller  Stühle  dieser 
Art,  die  Rücken-  und  Arm- 
lehnen, die  in  der  verschie- 
densten Anordnung,  verbun- 
den mit  den  Stützen  des  Sitz- 
bretts oder  unabhängig  von 
diesem,  angefügt  sind,  machen 
den  Schemel,  diese  primitive 
Sitzgelegenheit,  ein  heraus- 
genommenes Stück  einer  ein- 
fachen Bank,  zum  Stuhl,  oder, 
verbunden  mit  einem  mehr 
oder  minder  entwickelten,  un- 
ter Umständen  auch  verküm- 
merten Untergestell,  zum  Ze- 
remonialstuhl  oder  Thron,  der 
seinerseits  in  vielen  Fällen, 
besonders  auch  in  der  kirch- 
lichen Verwendung  zum  Aus- 
gangspunkt, dem  eingebauten 
Möbel,  zurückkehrt.  — Die 
zweite  Hauptart  ist  der  in 
seinem  Gefüge  bewegliche  Stuhl,  der  Falt-  und  Klappstuhl  in  seiner  mannig- 
fachen Anordnung,  die  leichten  Transport  und  in  unbenutztem  Zustand  ge- 
ringstmöglichen Raumanspruch  bezweckt.  Die  Hauptsache  bei  allen  Falt- 
stühlen ist,  daß  der  Träger  der  Sitzfläche,  das  Gestell,  aus  beliebig  vielen, 
ursprünglich  und  meist,  auch  in  der  Spätzeit,  zwei  Paaren  von  geraden  oder 
gekrümmten  Stäben  besteht,  jedes  Paar  in  einem  Scharnier  an  der  Kreuzungs- 
stelle drehbar.  Vielfach  haben  dann  die  Stabpaare  noch  starre  Querver- 
bindungen an  den  Kreuzungspunkten  und  in  der  Nähe  des  Bodens  und  der 
Sitzfläche.  Diese  selbst  muß,  um  ein  Zusammenklappen  zum  leichteren  Trans- 
port oder  zur  Raumersparnis  in  der  Zeit  des  Nichtgebrauchs  zu  ermöglichen, 
aus  weichen  Stoffen  — gewöhnlich  Leder  oder  Textilien  — gefertigt,  oder 


Abb.  7] 


Italienischer  Scherenstuhl,  XVI.  Jahrhundert.  Höhe 
0,93,  Breite  0,75  Meter 


bei  festem  Stoff,  nämlich  Holz  — wir  werden  dieser  Art  bei  den  sogenannten 
Scherenstühlen  begegnen  — selbst  aufklappbar  sein. 

Wenn  ich  diese  kurzen  allgemeinen  Bemerkungen,  die  eigentlich  mit 
der  Sammlung  Figdor  nichts  zu  tun  haben,  über  die  einsitzigen  Ruhemöbel 
vorausschicke,  so  möge  das  darin  seine  Entschuldigung  finden,  daß  sich  sonst 
allzu  viele  Wiederholungen  ergeben  haben  würden  bei  der  Fülle  des  in  dieser 
herrlichen  Kollektion  vorhandenen  Materials,  sowie  in  Anbetracht  des  unter 
den  internationalen  Stileinflüssen  nach  dem  XV.  Jahrhundert  allgemeiner 
werdenden  Vorkommens  ganz  analoger  Grundformen  in  den  verschiedenen 
Ländern,  nach  de- 
nen unsere  Darstel- 
lung gruppiert  wer- 
den soll. 

Obgleich  die 
ältesten  Stuhltypen 
der  Sammlung  nicht 
dem  Süden  ange- 
hören, mag  hier 
mit  Italien  der  An- 
fang gemacht  wer- 
den. Denn  der  Zug 
der  Renaissancety- 
pen nach  dem  Nor- 
den gibt  auch 
den  Stuhlar- 
ten, die  wir  in 
der  Sammlung 
Figdor  haupt- 
sächlich ver- 
treten finden, 
ihr  besonderes 
Gepräge;  die 
italienischen 

Stühle  waren  die  Vorbilder  der  deutschen,  französischen,  spanischen  und 
englischen  vom  XVI.  bis  XVIII.  Jahrhundert. 

Mit  einem  großen  Fragezeichen  möchte  ich  indes  gleich  das  überaus 
merkwürdige  Stück  begleiten,  das  ich  an  die  Spitze  stellen  will  und  zu  dem 
mir  kein  annähernd  ähnliches  Gegenbeispiel  bekannt  ist.  Die  Annahme,  daß 
dieser  Lehnsessel  dem  nördlichsten  Teil  Italiens  entstammen  könnte,  stützt 
sich  einerseits  auf  das  Vorhandensein  des  allerdings  nicht  fingierten  Wappen- 
schilds mit  einem  Kreuz,  wie  es  das  Savoyische  Familienwappen  zeigt, 
anderseits  auf  die  Provenienzangabe  des  letzten  Besitzers,  eines  Pariser 
Sammlers,  dessen  Vormann  das  interessante  Möbel  aus  Val  d’Aosta  über- 
kommen hat,  jenem  schönen  Tal,  das  die  Grajischen  und  Penninischen 


Abb.  72.  Italienisches  „Faldistorium“,  um  1600.  Höhe  0,74,  Breite  0,73  Meter 
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Alpen  trennt,  in  welchem  nach  den  Goten 
und  Langobarden  die  Franken  und  Burgun- 
der herrschten  und  dessen  Bewohner  noch 
heute  französisch  sprechen.  Sicher  ist,  daß 
auch  in  diesem  Stück  wie  in  andern  mittel- 
alterlichen Möbeln  des  gleichen  Landes- 
gebiets nordische  Art  die  romanische  über- 
wiegt (Abb.  58  und  59), 

Auf  dem  Bergschloß,  wo  der  auf  dem 
Prinzip  des  dreibeinigen  Schemels  mit  über 
den  Sitz  emporgezogenen  Pfosten  beruhende 
Stuhl  stand,  war  wohl  eher  rauhes  kriege- 
risches Wesen  als  höfische  Kultur  daheim. 
Das  vorn  gerade,  etwa  zwei  Drittel  eines 
Kreises  einnehmende  Sitzbrett,  die  aus  ge- 
bogenem Spanholz,  das  außer  von  den 
Stollen  noch  von  zwei  derb  profilierten 
Pfosten  zusammengehalten  wird,  gebildete 
runde  Lehne  mit  darübergelegtem  flachen 
Brett,  die  außergewöhnliche  Verwendung 
schwerer  Eisennägel  mit  abgerundeten 
Köpfen  zur  Zusammenfügung,  die  unbe- 
holfene Art  der  figürlichen  und  ornamen- 
talen Schnitzereien  geben  dem  Stück  einen 
hoch  altertümlichen  Charakter,  das  Kostüm 
der  tragenden  Figur  am  rückwärtigen  Stollen 
und  des  weiblichen  Kopfes  am  linken  Vor- 
derstollen, ebenso  wie  die  Behandlung  des 
Abb.  73.  Florentiner  Klapplehnstuhl,  XVII.  Maßwerks  am  kielbogenförmig  ausgeschnit- 

Jahrhundert.  Hohe  1,13,  Breite  0,45  Meter  ® o ö 

tenen  Vorderbrett  unter  dem  Sitz  und  den 
Vorderstollen,  die  seitlich  an  diesen  angebrachten  Füllungen  mit  einem  Zweig 
mit  lanzettförmigen  Blättern,  scheinen  dagegen  auf  das  vorgeschrittene 
XV.  Jahrhundert  hinzuweisen,  ebenso  wie  die  Verwendung  weichen  Holzes, 
das  ursprünglich  bemalt  gewesen  sein  wird,  auf  rauhes  Hochland. 

Weitaus  sichereren  Boden  betreten  wir  bei  zwei  Faltstühlen  eigen- 
artiger Konstruktion,  die  etwa  der  Mitte  des  XV.  Jahrhunderts  und  Ober- 
italien, der  venezianischen  Terra  ferma  oder  vielleicht  der  Romagna  zuzu- 
weisen sein  dürften.  Sie  gehören  zu  der  Gattung  von  Faltstühlen,  an  denen 
die  Drehungsachse  der  gekreuzten  Fußpaare  parallel  zur  Lehne  läuft.  Ein 
Zusammenklappen  in  gebrauchsfähigem  Zustand  ist  schon  deshalb  ausge- 
schlossen, weil  die  Sitzplatte  aus  einem  mit  den  gekreuzten  Beinen  fest  ver- 
zapften Brett  besteht.  In  diesen  Verzapfungen  sind  aber  ihrerseits  wieder  die 
schrägen  Armlehnenbretter  und  das  Rücklehnengestell  eingezapft,  die,  oben 
in  spitzem  Winkel  zusammenlaufend,  auch  hier  wieder  durch  wagrechte 
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Zapfen  verbunden  sind.  Der  Zweck  dieser  originellen  Konstruktion  ist  offen- 
bar leichte  Zerlegbarkeit,  damit  die  Stühle,  auf  Reisen  mitgenommen,  ver- 
hältnismäßig wenig  Platz  einnehmen.  Sie  sind  jedenfalls,  so  viel  wir  heute 
beurteilen  können,  eine  Erfindung  des  XV.  Jahrhunderts.  Die  beiden  Exem- 
plare der  Sammlung  Figdor  — - das 
eine  stammt  aus  Venedig,  das  andre 
aus  dem  römischen  Kunsthandel  — 
dürften  nach  der  stilistischen  Be- 
handlung des  Schmucks  dem  zwei- 
ten Drittel  dieses  Jahrhunderts  an- 
gehören. Wir  haben  es  offenbar  mit 
einem  weit  verbreiteten  Modell  zu 
tun,  das  allerdings  nur  ganz  verein- 
zelt auf  die  Gegenwart  sich  herüber- 
gerettet hat.  Dafür 
spricht  die  ungemeine 
Sicherheit  in  der  Be- 
handlung der  kompli- 
zierten Konstruktion, 
zum  Beispiel  in  den 
ganz  eigenartig  und 
doch  praktisch  für  das 
Auflegen  der  Arme 
abgesetzten  schrägen 
Seitenlehnen  (Abb.  6o 
und  6i). 

Daß  nicht  bloß 
in  Oberitalien,  wo 
nach  Material  (Nuß- 
baumholz) und  Holz- 
behandlung — ausge- 
tiefter Grund  und 
Punzierung  sowie  ein- 
getiefte Linien  — eben- 
so wie  nach  den  Ko- 
stümen an  dem  einen, 
die  hier  vorliegenden 
beiden  Stühle  gefertigt 
worden  sein  müssen, 
diese  Art  bekannt  ge- 
wesen ist,  davon  gibt 
ein  in  den  Achtziger- 
jahren des  XIX.  Jahr- 

Abb.74.  Italienischer  „Poltrone“,  XVI.Jahrh.  Höhe  1,33,  Breite  0,59  Meter  hundertS  in  München 
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aufgetauchtes  Bild  des  J.  van 
der  Meire  Zeugnis,  wo  der  in 
Abbildung  6o  wiedergegebene 
Stuhl  mit  Ausnahme  ganz  gering- 
fügiger Einzelheiten  bis  ins  ge- 
naueste wiedergegeben  ist.  Dr. 
Figdors  Annahme,  daß  unser 
Lehnstuhl  geradezu  für  den 
niederländischen  Maler  als  Mo- 
dell gedient  habe,  hat  daher  viel 
Wahrscheinlichkeit  für  sich.  Ein 
ganz  ähnlicher,  nach 
seiner  Dekoration 
aber  sicher  echt 
englischer  Stuhl  be- 
findet sich  nach 
Shaw  und  Meyrick 
(Tafel  VIII)  in  Gla- 
stonbury  (Somerset- 
shire),  der  der  Früh- 
zeit Heinrichs  VIII. 
angehören  soll,  nach 
der  Abbildung  wohl 
aber  ein  gut  Teil 
früher  anzusetzen 
ist.  Die  Verzierung 
beschränkt  sich  bei 
beiden  Stühlen  — 
an  demjenigen  der 
Abbildung  6i  sind 
am  Fußgestell  noch 
eingeriefte  Linien 
angebracht  — ■ auf 
die  Teile  über  dem 
Sitz.  Die  Seitenleh- 
nen haben  einge- 
punztes  Ornament, 
ebenso  wie  die  Stol- 
len der  Rücken- 
lehne, die  in  ge- 
drechselten, mehrfach  abgesetzten  Knäufen  endigen.  Die  Querverbindung 
bilden  ein  oberes  geschweiftes  und  zwei  untere  rechteckige  Bretter  mit  aus- 
getiefter Verzierung.  Zwischen  letzteren  befand  sich  ursprünglich,  wie  auch 
auf  dem  van  der  Meireschen  Bild  ersichtlich,  eine  Galerie  gedrechselter 


Abb.75.  Italienischer  „Poltrone“,  XVI. Jahrhundert,  mit  deutschem  Lederbezug 
des  XVII. Jahrhunderts.  Höhe  1,29,  Breite  0,64  Meter 
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Abb.  76.  Italienischer  Lehnsessel,  XVII.  Jahrhundert.  Abb.  77-  Italienischer  Lehnstuhl,  XVII.  Jahrhundert.  Höhe 

Höhe  1,01,  Breite  0,47  Meter  Brerte  0,50  Meter 
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Stäbe,  wie  sie  im  Möbelstil  jener  Gegend 
beliebt  war  (siehe  die  kleine  Truhe  Abb.  14). 
Auf  dem  einen  Stuhl  ist  ein  Liebesgarten 
mit  lustwandelnden  Paaren  auf  dem  einen 
noch  vorhandenen  Querbrett  zu  sehen,  an 
dem  anderen  sternförmige,  geometrische 
Bandverschlingungen. 

Nach  diesen  beiden  Perlen  der  Samm- 
lung folgt  nun  eine  dritte,  der  sogenannte 
Strozzi-Schemel,  ein  — ich  möchte  sagen 
— weltbekanntes  Unikum  (Abb.  62 
und  63).  So  einfach  seine  Form  eigent- 
lich ist,  ein  schwerer  Schemel  mit 
drei  vierkantigen  Beinen  und  acht- 
eckiger verhältnismäßig  kleiner  Sitz- 
platte, schmaler,  hoher,  fast  recht- 
eckiger Rückenlehne  mit  scheiben- 
förmigem Wappenmedaillon,  so  ent- 
zückend ist  seine  Ausführung.  Wahr- 
haft aus  bescheidensten  Motiven 
geschaffen,  ein  Meisterwerk  von  be- 
zauberndem Reiz,  eines  der  schönsten 
florentinischen  Möbel  überhaupt. 

Hervorgegangen  ist  diese  Möbel- 
form aus  dem  ganz  gewöhnlichen 
schusterstuhlähnlichen  Sgabello,  wie 
er  den  Bestand  des  auch  sonst 
schweren,  ja  etwas  unförmlichen 
florentinischen  Hausrats  bildete.  Ein 
kleines  Quattrocentobild  der  Sammlung  Figdor,  der  heilige  Nikolaus  wirft  gol- 
dene Kugeln  ins  Zimmer  des  armen  Mädchens,  zeigt  das  schlafende  Mädchen 
links  auf  einem  solchen  Schemel  (Abb.  64).  Unter  der  Hand  eines  Künstlers  — 
wer  möchte  nicht  gern  an  einen  Benedetto  da  Majano  denken?  — wird  durch 
feine  Profilierung,  geschmackvolle  und  diskrete  Intarsiierung,  die  herrliche 
in  „Schiacciato“  ausgeführte  Schnitzerei  des  die  Lehne  bekrönenden  Medail- 
lons, die  durch  zarte  Vergoldung  noch  gehoben  wird,  ein  wirkliches  Kunst- 
werk. Dasselbe  ist  denn  auch  im  fürstlichen  Palazzo  Strozzi  durch  Jahr- 
hunderte als  Familienschatz  betrachtet  und  behütet  worden.  Erst  als  der 
finanzielle  Zyklon,  der  in  den  Siebzigerjahren  des  vorigen  Jahrhunderts  so 
manchen  stolzen  Bau  erschütterte,  auch  an  den  trotzigen  Caparra-Laternen 
und  an  den  Fahnenstangen  des  Palazzo  zu  rütteln  begann,  entschloß  man 
sich  zur  Ausschlachtung  kostbarer  Mobilien  und  Skulpturen,  die  in  auswär- 
tige Sammlungen  und  Museen  wanderten.  Das  Unwetter  zog  vorüber,  und 
der  nächste  Herr,  konservativ  und  kunstliebend,  war  eifrig  bemüht,  die 


Abb,  78.  Italienischer  Lehnstuhl,  XVII.  Jahrhundert 
Höhe  0,94,  Breite  0,41  Meter 
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„disjecta  membra“  des  früheren  Eigens  wieder  aus  den  vier  Weltgegenden 
zurückzuholen.  Er  hatte  dabei  mehr  guten  Willen  als  Glück ; auch  für 
unsern  Sgabello  bot  er  vergebens  das  Mehrfache  des  für  damalige  Verhält- 
nisse hohen  Kaufpreises.  Wir  haben  keinen  moralischen  Steinwurf  für  den 
grausamen,  aber  so  begreiflichen  Egoismus  des  passionierten  Liebhabers, 
wenn  er  die  tote  Hand  zeigt  und  eine  schwer  errungene  Cimelie  nicht  mehr 
freigeben  will,  aber  nicht  ohne  Sympathie  neigen  wir  uns  vor  dem  Erben 
der  Ahnenreihe,  der  mit  noch  größeren  Opfern  ein  verloren  gegangenes 
Familienwahrzeichen  für  die  alte  Heimstätte  wieder  zu  gewinnen  strebt,  und 
wir  verstehen  sein  Schmerzgefühl,  welches  er  selbst,  in  launiger  Hyperbel, 
dem  des  Maurenkönigs  Boabdil  verglich,  als  dessen  letzter  wehmutsvoller 
Abschiedsblick  die  Türme  seiner  geliebten  Alhambra  grüßte. 

Es  ist  wenig  wahrscheinlich,  daß  viele  Exemplare  in  dieser  kapriziösen, 
fast  übereleganten  Form  zur  Ausführung  gelangt  sein  sollten:  Das  ent- 
wicklungsfähige Motiv,  durch  das  aus  dem  lehnenlosen  Schemel  ein  Stuhl 
geworden  war,  die  unabhängig  von  der  Stütze  des  Sitzbrettes  in  dieses  ein- 
gezapfte Lehne  treffen  wir  dagegen  im  XVI.  Jahrhundert  zunächst  in  Italien, 
dann  nördlich  wandernd  am  Südabhang  der  Alpen  und  weiter  in  Ober- 
deutschland nicht  gerade  selten  wieder  an. 

So  auf  einem  ebenfalls  Toskana  entstammenden  Schemelstuhl  ein- 
facherer Art,  der  nur  um 
weniges  oder  vielleicht  gar 
nicht  jünger  als  der  Strozzi- 
Schemel  sein  dürfte.  Auch 
hier  drei  massige,  viereckige, 
leicht  gekrätschte  Stützen, 
ein  derbes  achteckiges,  nach 
unten  abgefastes  Sitzbrett, 
mit  einer  rückseitigen  Ver- 
längerung in  rechteckiger 
Form  zur  Aufnahme  der 
Rückenlehne.  Die  Pfosten 
sind  aber  hier  unter  dem 
Sitz  durch  Bretter  mit  dem 
unteren  kielbogenförmigen 
Ausschnitt  verbunden  und 
die  Lehne  verbreitert  sich 
von  der  Einzapfung  ins  Stuhl- 
brett beträchtlich  und  ist  zur 
größeren  Bequemlichkeit  des 
Sitzenden  mäßig  geschweift, 
eine  dann  oft  zu  findende 
Einrichtung.  Die  Rücklehne 

. Abb.  79,  Spanischer  Klapplehnstuhl,  XV.  bis  XVI.  Jahrhundert, 

selbst  besteht  aus  drei  profi-  Höhe  0,75,  Breite  0,65  Meter 


75^ 


578 


lierten  Leisten  mit  zwei 
von  denselbeneingerahm- 
ten Füllbrettern,  darüber 
als  oberen  Abschluß  eine 
derbe,  der  Schweifung 
folgende  Querleiste  mit 
überragendem,  scheiben- 
förmigem Abschluß  an 
den  Seiten. 

Die  vornehme  Ein- 
fachheit des  frühen  Cin- 
quecento zeigt  ein  weiterer 
Schemelstuhl  mit  Brett- 
füßen, die  unter  dem  Sitz 
zu  einer  Art  Kasten  ge- 
staltet sind  (Abb.  65).  Ge- 
rade das  schlicht  Architek- 
tonische des  Aufbaues,  die 
feinen  Formen  und  Ver- 
hältnisse des  sparsamen 
Zierats  lassen  auch  dieses 
Stück  als  ein  für  alle  Zeiten 
mustergültiges  Möbel  er- 
scheinen. 

Des  Zusammenhangs 
derForm  halberseihierein 
dem  späteren  XVI.  Jahr- 
hundert angehöriges,  mei- 
nes Erachtens  aus  stilisti- 
schen Gründen  — die  et- 
wasplumpe Durchführung 
des  ornamentalen  Teiles, 
die  Gestaltung  des  Wappens  an  der  Rücklehne  scheinen  mir  besonders  dafür 
zu  sprechen  (Abb.  66)  — nach  Südtirol  zu  setzendes  Stück  eingereiht. 

Die  gebräuchlichste  Form  des  Klapp  Stuhls,  dem  wir,  einen  geraumen 
Zeitabschnitt  zurückspringend,  uns  nun  zuwenden  wollen,  war  im  XVI.  Jahr- 
hundert, das  damit  bewußt  oder  unbewußt  an  antike  Tradition  sich  anschloß, 
eine  Art  mit  weicher  beweglicher  Rück-  und  festen  Armlehnen.  Daß  der 
Klappstuhl  im  zeremoniellen  und  besonders  im  kirchlichen  Leben,  hier  meist 
ohne  Lehnen,  von  der  spätrömischen  Zeit  bis  zum  Ausgang  des  Mittelalters 
ununterbrochen  in  Gebrauch  geblieben,  darüber  geben  uns  die  bildlichen 
Darstellungen  der  verschiedenen  Epochen  Zeugnis.  Der  Typ  des  XVI.  Jahr- 
hunderts, wo  der  Faltstuhl  wohl  erst  allgemeines  Hausmöbel  wurde,  in 
schwerer  massiger  Bauart,  wie  wir  sie  bereits  beim  ,,Sgabello“  kennen 


Spanischer  Armlehnstuhl,  spätes  XVI.  Jahrhundert. 
1,05,  Breite  0,635  Meter 
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lernten,  besteht  aus  S-för- 
migen gekreuzten  Stab- 
paaren, die  zwei  von 
außen  sich  berührenden 
Halbkreisen  in  ihrer  Zu- 
sammensetzung sich  nä- 
hern. Die  Endungen  der 
geschwungenen  Stollen 
gehen  im  oberen  Teil 
bis  über  den  Sitz,  der  hän- 
gend zwischen  ihnen  be- 
festigt wird,  und  zwar  bei 
der  vorherrschenden  Art 
mit  Rückenlehne,  hinten 
höher  als  vorn.  Von  den 
verlängerten  höheren 
Rückenstollen  schwingt 
sich  dann  meistens  in 
schwacher  Schweifung 
die  Armlehne  zu  den 
niedrigerenV  orderstollen 
hinab.  Die  Rückenlehne 
besteht  aus  einem  dün- 
nen, rechteckigen  mit 
Leder  oder  Stoff  be- 
spannten Kissen,  um  das 
Zusammenklappen  des 
Stuhls  zu  ermöglichen. 

Die  unverhältnismäßige 
Schwere  des  hölzernen 
Gestells,  welche  sich 
durch  mehr  als  andert- 
halbhundert Jahre  erhält, 
ist  nicht  nur  historisch,  aus  den  allgemein  schwereren  Möbelformen  des 
Mittelalters  zu  erklären,  sondern  auch  dadurch,  daß  bei  den  stark  geschweif- 
ten Gestellen  die  ausgesägten  Stollen  stark  genommen  werden  mußten,  da 
sie  sonst  bei  der  fortlaufenden  Unterbrechung  des  Laufes  der  natürlichen 
Holzfaser  einer  starken  Belastung  nicht  stand  gehalten  hätten.  Die  künst- 
lerische Dekoration  des  Holzwerks  beschränkt  sich  bei  dieser  Art  von 
Stühlen  auf  leichte  Schnitzerei  der  Vorderflächen  des  vorderen  Stollen- 
paares mit  sinngemäßer  Hervorhebung  des  Kreuzungspunkts  und  ebenso 
der  Armlehnen  an  ihren  Ober-  und  äußeren  Seitenteilen,  sowie  der  Endi- 
gungen derselben.  — Die  Figdorsche  Sammlung  besitzt  von  dieser  Art  eine 
ganz  wundervolle  Auswahl,  wie  sie  kaum  in  solcher  Zahl  und  Qualität  auf 


Abb.Si.  Spanischer  Armlehnstuhl,  um  1600.  Höhe  1,04,  Br.  0,625  Meter 
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dem  europäischen  Kontinent  wieder  anzutreffen  sein  dürfte.  Der  Bericht- 
erstatter steht  freilich  bei  dieser  kostbaren  Sonderkollektion  insofern  einer 
gewissen  Schwierigkeit  gegenüber,  als  die  Ausscheidung  nach  der  nationalen 
Provenienz,  ob  italienisch,  ob  deutsch,  nicht  ganz  leicht  ist.  Daß  diese  Gruppe 
ihren  Ausgang  von  Italien  nimmt,  kann  keinem  Zweifel  unterliegen,  aber  im 
Lauf  des  XVI.  Jahrhunderts  ist  sie  nach  allen  Kulturländern  ausgewandert 
und  insbesondere  in  Oberdeutschland  ganz  ähnlich  gebildet  worden,  ähn- 
licher den  italienischen  Origi- 
nalen als  irgend  ein  anderes 
Möbel.  Die  Stühle  dieser  Art 
in  der  Sammlung  Figdor  sind 
der  Mehrzahl  nach  in  Deutsch- 
land erworben,  einen  Teil 
derselben  kann  man  nichtsdesto- 
weniger als  wohl  früher  oder  spä- 
ter nach  Deutschland  eingeführt 
betrachten.  Sollte  ich  mich  in 
der  Einteilung  irren,  so  mögen 
schärfer  Sehende  das  entschul- 
digen. Ein  Wort  mag  hier  auch 
der  stofflichen  (Sitz-  und  Lehnen- 
kissen) Ausstattung  gewidmet 
sein.  Wirklich  originale  Bespan- 
nung ist  bei  solchen  Stücken  in 
guter  Erhaltung  fast  ausgeschlos- 
sen, das  Bild  des  früheren  Zu- 
stands mußte  früher  oder  später 
ergänzt  werden.  Frühere  Zeiten 
waren  in  dieser  Beziehung  recht 
sorglos,  so  daß  feste  Polsterung 
an  Stelle  einer  Lehnen-  oder 
Gurtbespannung  ziemlich  häufig 
vorgekommen  ist.  Auf  das  ge- 
spannte Leder  waren  ursprüng- 
lich entweder  Stoffe  aufgezogen 
(aufgeklebt  oder  aufgesteppt) 
oder  lose  Kissen  aufgelegt.  Dabei  mag  darauf  hingewiesen  sein,  daß  feste 
Polsterung  als  ursprüngliche  Ausstaffierung  von  Sitzmöbeln  vor  der  Mitte 
des  XVI.  Jahrhunderts  nicht  nachzuweisen  ist.  Daß  gerade  die  Klappstühle 
für  die  spätere,  eigentliche  Polsterung,  eben  weil  sie  an  sich  an  Lehne  und 
Rücken  ein  weiches  Material  verlangten,  die  erste  Stufe  der  Entwicklung 
gebildet  haben  dürften,  sei  hier  nur  beiläufig  erwähnt.  Dr.  Figdor  hat  mit 
besonderem  Glück  versucht,  eine  Anzahl  dieser  Stühle  durch  Neustaffierung 
mit  alten,  bereits  gebrauchten  Stoffen  und  Stickereien,  die  sich  der  Edelpatina 


Abb.  82.  Spanischer  Lehnsessel,  XVII.  Jahrhundert.  Höhe 
0,90,  Breite  0,57  Meter 
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seiner  nach  dieser  Richtung  besonders  hervorragenden  Sitzmöbelsammlung 
auf  das  glücklichste  anpassen,  den  ursprünglichen  Eindruck  annähernd 
wieder  herzustellen. 

Von  den  Faltstühlen  des  XVI.  Jahrhunderts  in  der  Sammlung  Figdor,  die 
ich  als  italienisch  ansprechen  möchte,  geben  die  Abbildungen  67,  68,  6g  die 
schönsten  und  markantesten  Stücke  wieder.  Bei  allen  dreien  ist  die  Art,  wie  die 


Abb.  83.  Gemalte  Glasscheibe,  Anfang  des  XVI.  Jahrhunderts,  flandrisch.  Durchmesser  0,23  Meter 


geschwungene  Armlehne  sich  auf  dem  hinteren  Fußpaar  als  schwerer  Klotz 
auflegt,  und  die  Einzapfung  der  anderen  Fußenden  in  querlaufende  Hölzer 
bemerkenswert.  Der  in  Abbildung  67  sichtbare  Stuhl,  der  einfachste,  denn  an 
ihm  ist  außer  den  Rosetten  an  den  Auslaufschnecken  der  Seitenlehnen  und 
den  Löwenklauen  an  den  Querhölzern  am  Boden  nichts  geschnitzt,  könnte 
wohl  noch  dem  Quattrocento  angehören,  die  beiden  andern  der  ersten  Hälfte 
des  XVI.  Jahrhunderts. 
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Die  eben  erörterten  Stühle 
besitzen  ein  sehr  beträchtliches 
Gewicht;  einen  Klappstuhl,  der 
dieselbenV orteile,  aber  leichteren 
Bau  besitzt,  treffen  wir  in  den  im 
Vorkommen  etwa  gleichzeitigen, 
von  Mittelitalien  vermutlich  aus- 
gehenden und  bis  nach 
der  Schweiz  und  Tirol 
stark  verbreiteten  so- 
genannten Scheren- 
stühlen in  Italien.  Ähn- 
lich wie  beim  soge- 
nannten Luther-Stuhl 
in  Deutschland,  der 
nach  einer  Kopie  eines 
spätmittelalterlichen 
Stuhles  auf  der  Wart- 
burg eine  Gattung  von 
Drehstühlen  bezeich- 
net, wird  er  auch 
Savonarola- Stuhl  ge- 
nannt, weil  ein  solcher 
in  der  Zelle  des  be- 
rühmten Mönches  in 
San  Marco  zu  Florenz 
steht.  Das  System  der 
scherenartig  gekreuz- 
ten Träger  ist  das- 
selbe, nur  beliebig  vervielfältigt  und  dementsprechend  zierlicher  und  auch 
meist  schlanker  in  der  Schweifung  der  Stützen.  Sitz  und  Rücklehne  sind  aus- 
nahmslos bei  diesen  Stühlen  von  Holz,  was  ja  die  Benutzung  von  Kissen 
nicht  ausschloß.  Die  Lehne  ist  entweder  in  die  Armleisten,  die  meist  gerade 
sind,  so  verzapft,  daß  sie  herausnehmbar  oder  an  einer  Seite  um  einen  Zapfen 
drehbar  ist;  der  Sitz  besteht  analog  den  Scheren  aus  in  der  Mitte  und  wechsel- 
weise an  der  Seite  durch  durchgesteckte  Stäbe  verbundenem  Gitterwerk,  das 
beim  Schließen  der  Stühle  ebenfalls  nach  oben  aufklappt;  eine  der  praktisch- 
sten, bequemsten  Stuhlgattungen,  die  bis  auf  den  heutigen  Tag  erfunden 
worden  sind.  Als  italienisch  möchte  ich  gegenüber  dem  Katalog  des  Besitzers 
nur  zwei  Stühle  erklären,  einen  altertümlicheren  ohne  Rückenlehne,  mit  fast 
geradlinigen  Scheren  (Abb.  70)  und  einen  schön  geschwungenen,  etwa  aus  der 
Mitte  des  XVI.  Jahrhunderts  (Abb.  71)  mit  typisch  italienischen  Armlehnen. 

Von  lehnenlosen  Faltstühlen  dieser  Art,  wie  sie  im  kirchlichen  Gebrauch 
diesseits  und  jenseits  der  Alpen  bis  in  das  XVIII.  Jahrhundert  beliebt  waren. 


Abb.  84.  Schottischer  Armlehnstuhl,  1690.  Höhe  0,95,  Breite  0,60  Meter 


583 


mag  hier  als  italienisches  Erzeugnis 
ein  durch  die  Eleganz  seiner  Profi- 
lierung, die  wirkungsvoll  zum  Nuß- 
baumholz in  Kontrast  tretende  Ver- 
goldung und  die  zarte  Schnitzerei 
der  Engelsköpfchen  bemerkenswert 
schönes  Exemplar  Erwähnung  und 
Abbildung  (Abb.  72)  finden,  das  gegen 
1600  enstanden  sein  wird. 

Neben  den  bisher  erwähnten 
Klappstühlen  treten  ebenso  früh  die- 
jenigen auf,  bei  denen  die  Rücklehne 
sich  nicht  aus  einem  gekreuzten 
Stützenpaar  entwickelt,  sondern  aus 
je  einer  verlängerten  Stütze  beider 
Paare,  wo  also  die  Lehne  in 
einer  parallelen  Ebene  mit 
der  Verbindungsachse  der 
Kreuzungspunkte  der  Sche- 
ren liegt.  Diese  Anordnung 
ist  ebenfalls  allen  europäi- 
schen Kulturländern  eigen. 

Ausitalienbesitztdie  Samm- 
lung Figdor  eine  Garnitur 
von  vier  solchen  Stühlen  aus 
dem  Besitz  der  alten  Floren- 
tiner Adelsfamilie  del  Turco, 
eigenartig  durch  die  asymme- 
trische Anordnungder  Beine 
aus  Gründen  der  Gleich- 
gewichtserhaltung, dann 
wegen  der  Schrägstellung 
der  Lehne,  die  in  älterer 
Zeit  äußerst  selten  vor- 
kommt. Die  Stühle  möchte 
ich  ziemlich  spät,  gegen  das 
Ende  des  XVII. Jahrhunderts 
ansetzen  (Abb.  73),  Der 
jetzige  Lederüberzug  ist 
modern. 

Als  letzte  Gattung  der 
italienischen  Stühle  bleiben 
uns  noch  die  Lehnstühle  auf  vier  geraden,  stollenförmigen  Beinen  übrig. 
Auch  dieser  Stuhltypus  geht  auf  das  Mittelalter  zurück,  er  ist,  wie  eingangs 


Abb.  85.  Französischer  Kirchenstuhl,  ,,chaire“,  XV.  Jahrhundert. 
Höhe  1,50,  Breite  0,70  Meter 


76 


584 


erwähnt,  auf  den  Thronstuhl  oder, 
wenn  man  will,  auf  die  mehrsitzige 
Bank  mit  Lehne  zurückzuführen.  In 
der  italienischen  Renaissance  tritt  er 
als  sehr  verbreitetes  Repräsentations- 
möbel zu  Anfang  des  XVI.  Jahr- 
hunderts auf.  Zwischen  vier,  in  den 
einfachen  Spielarten  vierkantigen 
Pfosten  ruht  der  Sitz.  Die  Vorder- 
stollen sind  so  weit  über  den  Sitz 
heraufgeführt,  daß  sie  die  breit  und 
flach  gebildeten  Leisten  der  Arm- 
lehnen aufnehmen  können,  die  hinteren 
aber  über  Kopfhöhe.  Als  Sitz  dient  ein 
unterfüttertes  Leder,  ein  ebensolches 
ist  zwischen  die  Rücklehnenpfosten, 
und  zwar  in  verhältnismäßiger  Breite 
gespannt.  Oberhalb  der  Bodenendi- 
gung der  Stollen  sind  — oft  in  für 
Vorder-  und  Rückseite  einerseits,  die 
Seitenteile  anderseits  verschiedener 
Höhe  — Verspreizungen  in  einfacherer 
oder  gezierterer  Form  angebracht,  je 
nach  dem  Charakter  des  betreffenden 
Stücks.  Reicheren  Schmuck  in  den 
Holzteilen  tragen  außer  den  Arm- 
lehnen und  Verspreizungen  nur  die 
oberen  Endigungen  der  Rücklehnen- 
stollen. Die  Sitte  der  vornehmeren 
italienischen  Häuser,  diese  Stühle,  die 
bis  zum  XVIII.  Jahrhundert  mit  leich- 
ten, den  Stilwandlungen  folgenden 
Modiflkationen  in  Gebrauch  waren, 
längs  der  Wände  aufzustellen,  wo 
sie  der  Abnutzung  wenig  ausgesetzt 
waren,  hat  viele  Hunderte  von  solchen 
in  die  Gegenwart  herübergerettet.  Die 
verhältnismäßig  wenigen  Exemplare 
der  Figdorschen  Sammlung  heben 
sich  aus  dieser  vielköpfigen  Menge 
heraus,  wie  diese  selbst  unter  ihren  Genossinnen. 

Das  älteste  Stück,  ein  Muster  monumentaler  Prunkentfaltung  an  einem 
an  sich  nicht  übermäßig  bedeutenden  Gegenstand,  stammt  aus  Florenz  und 
gehört,  soweit  das  Holzgestell  in  Betracht  kommt,  sicher  dem  XVI.  Jahr- 


Abb.  86.  Französischer  Kirchenstuhl,  ,,chaire“,  XVI 
Jahrhundert.  Höhe  2,22,  Breite  0,84  Meter 


Abb.  87.  Französischer  Armlehnstuhl,  XVI.  Jahr-  Abb.  88.  Kinderstuhl,  französisch,  Zeit 

hundert.  Höhe  1,14,  Breite  0,62  Meter  Henri  II.  Höhe  1,21,  Breite  0,44  Meter 

hundert  an.  Der  Stuhl  spiegelt  das  vornehme  höfische  Leben,  das  von  der 
spanischen  Etikette  schon  stark  berührt  war,  unnachahmlich  wieder.  Alles 
ist  vornehm,  das  warmtonige  Nußbaumholz,  die  verhältnismäßig  reiche  Ver- 
wendung von  Gold  an  den  diskret  geschnitzten  Teilen,  die  wie  die  Löwen- 
tatzen der  Vorderstollen,  die  Baluster  mit  Akanthuslaub  unter  den  Armlehnen, 
die  vasenförmigen,  gedrechselten  Abschlüsse  der  Rücklehnenstollen  noch  den 
florentinisch-römischen  Geist  der  ersten  Jahrzehnte  des  Cinquecento  atmen. 
Diese  Knäufe  muten  den  erfahrenen  Kunstfreund  um  so  bekannter  an,  als  sie 
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sich  auf  dem  Stuhl  Leo  X.  auf  dem  Raffaelschen  Porträt  im  Palazzo  Pitti  in 
ganz  ähnlicher  Form  finden.  Die  dem  Holzwerk  sich  übrigens  in  Art  und 
Farbe  ausgezeichnet  anpassende  Ausstattung  des  Lederrückenteils  mit  ihrer 
in  schweren  Barockformen  gehaltenen  Goldpressung, 
Sitz,  Benaglung  und  Fransenwerk  dürften  von  einer 
geschickten  Erneuerung  des  Stuhls  um  1620  herrühren. 
Schade  daß  das  ehemals  in  Mitte  des  Lederrückens 


Abb.  89.  Französischer  Schemelstuhl,  um 
1600.  Höhe  1,065,  Breite  0,41  Meter 


Abb.  90.  Französischer  Lehnstuhl,  um  1700. 
Höhe  i,ii,  Breite  0,49  Meter 


gemalte  Wappen  verschwunden  ist  (Abb.  74).  — Das  zweite  hochinteressante 
Exemplar  (Abb.  75)  bietet  in  den  Formen  des  Holzgestells  mit  hübscher 
Drechslerarbeit  an  den  Vorderstollen  unten  und  unter  den  Armlehnen,  den 
gestürzten  Akanthuskonsolen  ein  geradezu  typisches  Beispiel  des  ,,poltrone“ 
der  Spätrenaissance.  Auch  hier  ist  die  im  XVII.  Jahrhundert  aufkommende 
kastenartige  Lederhespannung  und  das  große  Rückenfeld  charakteristisch. 
Besonderes  Interesse  gewinnt  dieser  Stuhl  durch  seine  Lederbespannung 
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(abgesehen  von  der  neuzeitlichen  Sitzfläche). 

Hier  haben  wir  es  offenbar  mit  einer  deutschen 
Arbeit  eines  ganz  hervorragenden  Augsburger 
Meisters  des  späten  XVII.  Jahrhunderts  zu  tun. 

Der  Augsburger  Pinienapfel  in  der  Mitte  der 
Rückenfüllung  und  die  stilisierten  Blumen- 
muster, der  ganze  Stilcharakter  lassen  kaum 
einen  Zweifel  übrig.  Die  Goldpressung  in  dem 
rötlichen  Leder  erinnert  lebhaft  an  gleichzeitige 
Bucheinbände. 

Neben  diesen  schon  durch  ihre  Größe 
anspruchsvolleren  Armlehnstühlen  stehen 
natürlich  verschiedene  geradbeinige  einfache 
Rückenlehnstühle  bloß  von  Holz  auch  in  Italien 
in  Gebrauch.  Von  den  hierher  gehörigen  Stühlen 
der  Sammlung  Figdor  ist  ein  einfacher  Stuhl 
des  XVII.  Jahrhunderts  (Abb.  76)  mit  späterer 
Wollbespannung  durch  die  originell  derbe  b:sxvii.jahrh.Höheo,52,Br.o,35Meter' 
Verzierung  mit  verschlungenem  stilisierten 

Astwerk  zwischen  den  rückwärtigen  Pfosten  und  unter  dem  Sitz  bemerkens- 
wert. Ein  merkwürdiges  Spiel  des  Schicksals  hat  es 
gewollt  — das  eine  Exemplar  ist  in  Wien,  das  andre 
in  Paris  erworben  worden  — , daß  in  der  Sammlung 
Figdor  ein  Nachtkästchen  in  Sesselform  ganz  genau 
mit  derselben  Verzierung  — an  den  hinteren  Pfosten 
hier  noch  die  bei  den  ersten  in  Verlust  gegangenen 
Akanthuskonsolen  — , offenbar  von  derselben  Hand 
gearbeitet,  sich  mit  seinem  Stiefbruder  vielleicht  nach 
langer  Trennung  wieder  zusammengefunden  hat 
(Abb.  77).  Auch  ein  im  XVI.  und  XVII.  Jahrhundert 
besonders  verbreiteter  Typ  mit  kleinem 
nach  vorn  schmäler  werdenden  Sitzbrett 
kommt  in  einem  italienischen  Exemplar 
vor,  als  Lehnenfeld  und  zwischen  den 
Vorderbeinen  zwei  einfach  intarsierte  Fül- 
lungen zeigend.  Sehr  hübsch  in  reicherVer- 
wendung  von  geschmackvollem  Drechsler- 
werk stellt  sich  ein  mit  Leder  bezogener 
Stuhl  dar,  der  entfernte  Ähnlichkeit  mit 
friesischen  und  niederdeutschen  Stühlen 
des  XVII.  und  XVIII.  Jahrhunderts  auf- 
weist (Abb.  78). 

Abb.  92.  Ammenstuhi,  französisch,  um  1600.  Von  Italien  Abschied  nehmend,  wollen 

Höhe  0,75,  Breite  0,42  Meter  wir  daran  anschließend  in  der  Betrachtung 
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der  Figdorschen  Sitzmöbel  uns  kurz  dem  nächstverwandten  romanischen 
Land,  Spanien,  zuwenden.  Selbständig  schöpferische  Wege  auf  dem  Gebiet 
der  freien  und  angewandten  Kunst  ist  Spanien  erst  verhältnismäßig  spät 
gewandelt,  im  XVI.  Jahrhundert  vor  allem  folgte  es  ganz  der  kulturell  über- 
legenen Schwesternation  Italien.  Dieses  Abhängigkeitsverhältnis  macht  sich 


Abb.  93.  Kirchenstuhl  aus  Gaarekirchen,  Prov.  Telemarken,  Norwegen,  XVI.Jahrh.  Höhe  0,92,  Breite  0,93  Meter 


auch  in  seinen  Sitzmöbeln  geltend.  Der  Faltstuhl,  der  hier  in  Abbildung  7g 
erscheint,  hätte  auch  in  Florenz  oder  Rom  seine  Heimat  haben  können;  die 
über  die  ganzen  äußeren  Teile  des  Stuhls  verstreuten  größeren  und  kleineren 
sternförmigen  Einlagen  in  der  sogenannten  Certosinatechnik  aus  Bein,  Perl- 
mutter und  Zinn,  ein  im  XV.  Jahrhundert  auch  in  Italien  besonders  an 
Kassetten  beliebter  Schmuck,  weist  auf  die  in  Spanien  besonders  kräftigen 
orientalischen  Einflüsse  hin.  Technisch  nicht  uninteressant  ist  die  schräge 
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Anordnung  der  Querbalken  unter  den  Füßen,  die  dem  etwas  ungefügen 
Möbel  einen  noch  stämmigeren  Charakter  geben. 

Der  Lehnstuhl,  der  in  Abbildung  80  vorgeführt  wird,  ist  ein  Abkömm- 
ling des  italienischen  Poltrone,  nur  daß  er  ganz  und  gar  aus  Holz  ist,  was  natür- 
lich auch  in  Italien  vorkommt.  Hervorzuheben  sind  die  schlanken  Verhältnisse 
und  die  mehr  an  Frankreich  gemahnende  Art  des  einfachen,  aber  wirksamen 


Abb.  94.  Rückansicht  des  Gaarekirchener  Stuhl; 


geometrischen  Ornaments.  Der  italienischen  Poltroneform  folgt  auch  der 
Stuhl  in  Abbildung  81.  Aufbau  und  Verzierung,  von  der  das  hübsche  durch- 
brochene Vorderblatt  unter  dem  Sitz  das  Bemerkenswerteste  ist,  bieten  nichts 
Besonderes.  Das  Beispiel  zeigt  aber  durchaus  ursprüngliche  Belederung  und 
Benaglung,  letztere  in  sehr  aparter  Form  und  Anordnung. 

Daß  Spanien  übrigens  nicht  bloß  in  Italien,  sondern  auch  in  nordischen 
Landen  Anleihen  gemacht  hat,  ist  zur  Genüge  aus  der  Kunstgeschichte 
bekannt,  weniger  bekannt  dürfte  es  sein,  daß  dies  auch  bei  Möbeln  der  Fall 
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Abb.  95.  Kinderstühlchen,  deutsch, 
XV.  bis  XVI. Jahrh.  H.  0,35 , Br.  0,285  m 


war.  Drei  Stühle  aus  dem  Ursulinerinnenkloster 
zu  Vitoria  würde  man  ohne  Kenntnis  ihrer 
Provenienz  wohl  in  niederrheinische  Gegenden 
versetzen,  wenn  nicht  das  rötlich  braun-gebeizte 
Holz  ihnen  einen  etwas  exotischen  Anstrich  gäbe. 
Es  sind  einfache  dreibeinige  Sessel  (Abb.  82)  aus 
Rundstäben  mit  doppelter  Querverspreizung, 
zwischen  deren  oberer  das  glatte  dreieckige  Sitz- 
brett ruht;  die  Pfosten  sind  über  den  Sitz  hinauf- 
geführt, am  höchsten  der  rückwärtige,  der  an 
einem  Doppelgalgen  die  horizontale  Lehnen- 
stange trägt,  von  deren  Ende  zwei  weitere  Stäbe 
schräg  zu  den  Vorderpfosten  als  Seitenlehnen 
herablaufen.  Abgesetzte  Drechslerarbeit  bildet 
den  einfachen  Schmuck  der  Stäbe.  Diese  dreieckigen  Sessel  sind  uns  aus  spät- 
mittelalterlichen Bildern  und  Stichen  (Israhel  van  Meckenem)  wohl  bekannt. 
Ein  Original  befindet  sich  im  Germanischen  Museum.  Der  Niederrhein,  wo 
sie  in  bäuerlicher  Umgestaltung  sich  bis  zum  Ende  des  XVIII.  Jahrhunderts 
erhalten  haben,  dürfte  ihr  Haupt- 
verbreitungsgebiet gewesen  sein.  Auf 
einer  runden  gemalten  Glasscheibe, 
wohl  flämisch  aus  den  ersten  Jahr- 
zehnten des  XVI.  Jahrhunderts,  in  der 
Sammlung  Figdor  (Abb.  83),  die  auch 
einen  interessanten  gleichartigen 
Lehnstuhl  zeigt,  können  wir  diesen 
Sesseltypus  in  etwas  modifizierter, 
gotischer  Anordnung  mit  gebogener 
Lehnenleiste  feststellen.  Bei  der 
engen  politischen  Verbindung  der 
Niederlande  mit  Spanien,  die  wohl 
auch  auf  die  klösterlichen  Anstalten 
sich  erstreckte,  können  wir  die  merk- 
würdige Wanderung  dieses  Stuhl- 
typuswohlbegreifen. — Englische 
Möbel  sind  in  Sammlungen  des 
Kontinents  nur  wenig  vertreten 
und  im  allgemeinen  ist  die  Kennt- 
nis des  englischen  Möbels  mit  Aus- 
nahme der  Zeit  des  späten  XVIII. 

Jahrhunderts  nur  eine  geringe.  In 
der  Sammlung  Figdor  ist  ein  be- 
merkenswertes Exemplar  eines 

^ Abb.  96.  Bemalte  Holzskulptur, 

Lehnstuhls  von  Eichenholz  aus  thronende  Heilige,  oberdeutsch,  um  1520.  Höhe  0,34  Meter 
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Schottland  vom  Jahr  lögo, 
das  in  etwas  schweren, 
aber  nicht  ungefälligen 
Formen  sich  der  Gestalt 
des  italienischen  ,,pol- 
trone“  nähert.  Eigenartig 
ist  die  in  drei  Felder  mit 
Füll-  und  Rahmenwerk 
geteilte,  bis  zum  Sitz 
herabreichende  Holzlehne 
(Abb.  84). 

Reichere  Ausbeute 
bieten  dem  Freund  und 
Erforscher  alter  Möbel 
die  französischen  Stühle. 

An  die  Spitze  zu  stellen 
sind  zwei  thronartige 
Stühle,  in  ihrem  Heimatland  ,,chaire“  benannt,  vielleicht  beide  zu  kirchlichem 
Gebrauch  bestimmt,  worauf  ihre  chorstuhlartige  Bildung  hinweist.  Der 
ältere,  aus  Nußbaumholz,  ist  ein  besonders  kostbares  und  prächtiges  Stück 
(Abb.  85).  Der  Unterbau  besteht  aus  einem  truhenartigen  Kasten,  die  Rück- 
wand ist  als  Lehne  hoch  emporgeführt.  Auch  die  seitlichen,  die  Mittelfüllung 
des  Kastens  umrahmenden  Bretter  sind  bis  zur  Höhe  der  Armlehnen  ver- 
längert. An  den  Ecken  sind  Säulen  vorgestellt,  zwischen  denen  und  gleich- 
artigen der  Rückwand  das  Gitterwerk  der  Seitenlehnen,  oben  durch  die 
geraden  Lehnenbretter  abgeschlossen,  eingespannt  ist.  Neben  den  Säulen  der 
Rücklehne  sind  seitlich  nochmals  Dreiviertelsäulen  angebracht  als  Übergang 
zur  Wandfläche,  an  der  der  Stuhl  natürlich  feststehend  zu  denken  ist.  Die 
Rücklehne  endigt  in  einem  stark  gedrückten  Bogen,  aus  dem  nach  oben  die 
Rahmenbretter  verlängert  sind.  Der  an  sich  reiche  Aufbau  wird  durch  die 
dekorative  Behandlung  der  Flächen  und  einzelner  Glieder  noch  weiter  belebt. 
Die  Fläche  der  Rückwand  wie  die  Füllung  der  Vorderwand  des  Kastens 
zeigt  in  virtuosem,  vielfach  unterschnittenem  Relief  Weinstöcke,  an  deren 
reichem  Fruchtbehang  Vögel  sitzen,  vielleicht,  da  noch  dazu  in  der  größeren 
Füllung  ein  Garten  angedeutet  ist,  mit  symbolischer  Beziehung.  Die  Profi- 
lierung und  Flächenverzierung,  hauptsächlich  durch  schuppenförmig  ange- 
ordnetes Laubwerk,  ist  ungemein  frisch  und  abwechslungsreich.  Der  defekte 
Zustand  des  Werkes,  der  die  oberen  Abschlüsse  der  Pfosten  und  Säulen  mit 
Ausnahme  zweier  verstümmelter  Adler  auf  den  inneren  Lehnensäulen  nur 
vermuten  läßt,  kann  den  mächtigen  Eindruck  des  wunderbar  stilvollen 
Möbels,  das  dem  späten  XV.  Jahrhundert  angehören  dürfte,  kaum  beein- 
trächtigen. 

Das  zweite,  im  Wesen  gleichartige  Exemplar,  aus  Eichenholz,  gehört 
jedenfalls  dem  mittleren  XVI.  Jahrhundert  an.  Auch  hier  baut  sich  über  dem 
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Truhenkasten  eine  hohe  Rückwand 
auf,  durch  drei  schmale  Pilaster  ge- 
gliedert und  durch  ein  antikisierendes 
Gebälk  mit  reliefiertem  Fries  abge- 


\ kantigen  Balustern  getragen. 

\ Leider  sind  die  zierlichen, 

i \ aus  Holzpaste  gearbeiteten 

I I Intarsiaeinlagen,  welche  die 

I 1 eingerahmten  Felder  und  die 

I A Pilaster  schmücken,  den  Un- 


^ bilden  der  Zeit  großenteils 
zum  Opfer  gefallen  (Abb.  86). 


(ein  Kopf?)  verloren  ge- 
P gangen  ist.  Die  Seitenlehnen, 
derb,  kräftig  profiliert,  laufen, 
in  nach  außen  gedrehte  Vo- 
luten  endigend,  von  derRück- 
wand  nach  den  sie  tragen- 
den Eckpfosten  herab,  da- 
zwischen von  je  zwei  vier- 


schlossen. Im  Fries  ein  mitt- 
leres Medaillon,  dessen  Zier 


Abb.  g8.  Klapplehnstuhl  aus  Eppan  in  Südtirol,  Anfang  des  XVI. 
Jahrhunderts.  Höhe  0,78,  Breite  0,57  Meter 


Besonders  lehrreich  ist 
die  Gruppe  der  späteren  fran- 


zösischen Renaissancestühle.  Die  etwas  steife,  aber  vornehme  und  geschmack- 
volle Pracht  der  von  einem  prunkliebenden  Hof  beeinflußten  Kreise  tritt 
in  scharfen  Gegensatz  zu  der  puritanischen  Einfachheit  des  bürgerlichen 
Möbels,  das  trotzdem,  ein  Vorläufer  der  Biedermeierzeit,  auch  durch  seine 
meist  guten  Verhältnisse  und  zweckentsprechende  Konstruktion  großen 
Reizes  nicht  entbehrt. 

Zunächst  ein  prächtiger,  wie  alle  seine  Genossen  sehr  hochbeiniger 
Henri  Il-Stuhl.  Vier  gerade  Beine  tragen  ihn,  die  hinteren  schlichte  Vierkant- 
pfosten, die  vorderen  in  der  beliebten  Form  schlanker  toskanischer  Säulen 
gebildet.  Die  hinteren  Beine  sind  enger  gestellt,  entsprechend  dem  ein  halbes 
Achteck  bildenden  Sitz,  welchem  wieder  die  gebrochenen,  oben  geraden,  von 
kegelförmigen  Balusterpaaren  getragenen  Seitenlehnen  folgen.  Die  Rück- 
seite bildet  ein  hochgestelltes  Rechteck,  in  Füll-  und  Rahmenwerk,  mit  reichem, 
feinem  Reliefschnitzwerk  und  bekrönt  von  einem  prächtigen  durchbrochenen 
Aufsatz,  dessen  Hauptmotiv  zwei  addossierte  Seepferde  bilden  (Abb.  87). 

Demselben  Typus  gehört  ein  kaum  minder  schöner  nur  etwas  ein- 
facherer Kinderstuhl  an  (Abb.  88).  Die  hier  durchwegs  als  Säulen  gebildeten 
Füße  sind  wieder  ins  Trapez  gestellt,  die  leere  Füllung  der  Rücklehne 
nimmt  einen  Baluster  auf,  die  wagrechten  Seitenlehnen  biegen  sich,  auf 
kegelförmigen  Balustern  ruhend,  in  anmutigem  Schwung  nach  auswärts  .Das 
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Rahmenwerk  der  Rück- 
lehne und  der  geschweif- 
te Aufsatz  darüber  ist 
mit  maßvoll  eleganter 
Reliefschnitzerei  ganz 
bedeckt. 

Von  Klappstühlen 
ist  nur  einer  zu  verzeich- 
nen, der  in  einfacher  ge- 
schweifter X-Form  aus 
Brettern  mit  schmal  recht- 
eckigem Querschnitt  ge- 
baut ist.  Die  Lehnen- 
stollen entwickeln  sich 
aus  je  einem  Stollen  der 
beiden  Kreuzpaare, 
oben  mit  Knöpfen  ver- 
sehen, heraus  und  neh- 
men ebenso  wie  der  Sitz 
eine  erneuerte  Leder- 
bespannung auf.  Der 
Stuhl  ist,  wie  manche 
deutsche  Genossen  nur 
ein  scheinbarer  Klapp- 
stuhl, die  gekreuzten 
Stollen  sind  nämlich  fest  miteinander  verbunden.  Nur  die  äußere  Form  läßt 
die  Entstehung  aus  dem  alten  Typ  erkennen. 

Die  vierbeinigen  Schemelstühle  der  französischen  Renaissance,  wie  wir 
sie  in  der  Sammlung  Figdor  finden,  sind  einfach  gestaltet.  Von  den  vier  durch 
eine  Querverspreizung  verbundenen  Beinen  sind  die  hinteren  einfache  Vier- 
kante, die  vorderen  schlanke  Säulchen  oder  gedrehte  Baluster;  die  Rück- 
lehne als  Fortsetzung  der  Hinterbeine  bildet  einen  einfachen  leeren  Leisten- 
rahmen. Von  mehreren  Exemplaren,  die  wie  alle  diese  französischen  Möbel 
durch  den  schönen  warmen  lichtbraunen  Ton  des  Nußbaumholzes  sich  aus- 
zeichnen, ist  hier  der  am  meisten  charakteristische  wiedergegeben  (Abb.  89), 
bei  dem  durch  dunkle,  licht  umrahmte  eingelegte  Rechtecke  die  farbige 
Wirkung  noch  gehoben  wird.  Der  Typus  hat  auch  im  XVII.  Jahrhundert 
noch  fortgelebt,  denn  dahin  möchte  ich  Stühle  verweisen,  die  niedrigeren 
Sitz  und  etwas  nach  hinten  gebogene  hohe  Lehne  besitzen.  Den  einen  der- 
selben mit  fensterrahmenartiger  Verspreizung  in  Form  eines  Kreuzes  läßt 
Abbildung  90  ersehen.  Die  Vorderbeine,  eine  Querstange  unter  dem  Sitz  und 
die  T-förmige  Verspreizung  über  dem  Boden  sind  reich  in  Drechslerarbeit 
profiliert.  — Wenn  für  diese  Stühle  ohne  Seitenlehne  oben  der  Ausdruck 
Schemelstuhl  gebraucht  wurde,  so  findet  das  darin  seine  Begründung,  daß 
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Abb.  102.  Faldistorium  aus  dem  Dom  zu  Marburg  in  Steiermark,  XVII. 
Jahrhundert.  Höhe  o,6i,  Breite  0,65  Meter 


sie  als  richtige  Schemel 
ohne  Lehne  ebenfalls  ge- 
bräuchlich sind.  Als  Bei- 
spiel dieser  mehrfach  in 
der  Sammlung  vorkom- 
menden Schemel  sei  einer 
im  Bild  wiedergegeben, 
der  ebenfalls  die  charak- 
teristischen toskanischen 
Säulen  zeigt  (Abb.  gi). 

Die  größte  Einfach- 
heit, wir  dürfen  sie  wohl 
als  die  Bauernstühle 
Frankreichs  bezeichnen, 
zeigen  einige  weitere 
Stühle  ähnlicher  Art  wie 
die  oben  beschriebenen, 
nur  mit  kürzerem  und 
massigerem  Bau  und  Ver- 
tikalsäulen, beziehungs- 
weise Balustern  im  Lehnenfeld.  Das  eine  aus  Südfrankreich  stammende 
Stück,  mit  seinem  niedrigen  Sitz  als  Ammenstuhl  bestimmt,  bringt  Ab- 
bildung 92  zur  Anschauung.  Ein  savoyischer  Stuhl  der  gleichen  Zeit  ähnelt 
mit  den  schlichten  vierkantigen  Stollen  der  rahmenförmigen  Rücklehne  mit 
drei  gedrechselten  vertikalen  Stäben  den  schlankeren  französischen  Brüdern 

derselben  Zeit. 

Als  letzte 
aber  gewiß  nicht 
geringste  Abtei- 
lung dieser  Ses- 
selrevue wollen 
wir  die  deutsche 
oder  exakter  ge- 
sagt die  germa- 
nisch-nordische 
Abteilung  in 
Augenschein 
nehmen.  Denn 
den  Beginn  müs- 
sen wir  mit  einem 
der  berühmte- 
sten Stücke  der 
Sammlung  ma- 


Abb.  103.  Faldistorium  aus  der  Kirche  zu  Karthaus  bei  Brünn,  XVII.  Jahrhundert. 
Höhe  0,55,  Breite  0,76  Meter 


eben,  einem  der 


wenigen  und  dem  bekann- 
testen der  mittelalterlichen 
norwegischen  Kirchen - 
Stühle,  über  den  sich  ähn- 
lich wie  über  den  Strozzi- 
SchemeleineeigeneBiblio- 
graphie  zusammenstellen 
ließe.  In  dem  Mittelsaal  der 
Sammlung  Figdor  neben- 
einander stehend,  sind  die 
beiden  doch  für  den,  der  zu 
sehen  und  zu  vergleichen 
versteht,  durch  eine  Welt 
voneinander  getrennt,  und 
fast  will  es  uns  scheinen, 
als  hätte  ein  jedes  dieser 
Stücke  auch  ein  Teilchen 
der  Atmosphäre  seiner 
Entstehungszeit  und  sei- 
nes Ursprungslandes  in 
sein  neues  Heim  mitge- 
bracht. Führt  uns  der  Sga- 
bello  in  die  Übereleganz 
des  Florentiner  Quattro- 
cento, in  die  weiche  Luft 
der  Toskanischen  Prima- 
vera, aus  deren  schimmernden  Nebelschleiern  die  holdseligen  Profile  der 
Maddalena  Strozzi,  der  Giovanna  Tornabuoni  und  der  ,, Bella  Simonetta“  auf 
uns  niederschauen,  so  versetzt  uns  der  Anblick  des  in  seiner  zyklopischen 
Form  wie  aus  einem  Stück  Urgestein  gehauenen  nordischen  Möbels  in  rauhere 
Regionen:  Sehen  wir  auf  seinem  Relief  die  Ritter  in  Panzerhemd  und  Topf- 
helm gegeneinander  anreiten,  so  vermeinen  wir  das  Klirren  der  Normannen- 
schwerter und  die  wilde  Brandung  der  Meereswoge  zu  hören,  ein  kalter  und 
starker  Luftstrom  umfängt  uns,  und  wie  den  Dichter  ziehts  auch  uns 


Abb.  104.  Faldistorium  aus  der  alten  Militärkirche  in  Brünn,  um  1700 
Höhe  0,86,  Breite  0,70  Meter 


,,Nach  der  Fichten  dunklem  Walde, 
Zu  der  Runenschrift  im  Stein,  — 
Und  ein  Wiking  und  ein  Skalde 
Sollen  unsre  Führer  sein!“ 


Aber  mißtrauen  wir  diesem  ersten  Eindruck,  der  schon  den  Altmeister 
V.  Hefner-Alteneck,  Du  Chaillu,  den  Verfasser  des  ,,Viking  Age“  und  so 
viele  andere  irreführte!  Als  der  aus  Gaarekirchen  in  der  Provinz  Thele- 
marken  stammende  Stuhl  vor  beiläufig  einem  halben  Jahrhundert  auftauchte, 
glaubte  man  in  ihm  ein  Unikum  aus  der  Vikingerzeit,  dem  XI.  oder  XII.  Jahr- 
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hundert,  erkennen  zu  dürfen.  Mit  der  Zeit  ist  er,  mit  dem  heutigen,  stilkritisch 
geschärfteren  Auge  betrachtet,  in  eine  weit  spätere  Zeit  hinaufgerückt.  Der 
Typus  des  Stuhls  mit  dem  kastenartigen,  geschlossenen,  durch  Säulen- 
galerien durchbrochenen  Sitzgestell,  dem  seitwärts  ausladenden  Rücklehnen- 
brett ist  unstreitig  romanisch.  Ähnliche  Formen  lassen  sich  unschwer  für 
das  hohe  Mittelalter  in  den  literarischen  Quellen  nachweisen,  und  insofern 
bietet  er  mit  andern  unterdes  im  hohen  Norden  bekannt  gewordenen  Ge- 
nossen ein  unschätzbares  Dokument  für  die  Möbelkunst  des  hohen  Mittel- 
alters. Auch  die  hochinteressante  und  stilvolle  Ornamentik,  besonders  der 
unteren  umlaufenden  Leisten  redet  die  Sprache  der  romanischen  Zeit.  Aber 
sie  beweisen  allein  kein  so  frühes  Alter,  denn  wir  wissen  heute,  daß  infolge 
der  kulturellen  Bedeutungslosigkeit  der  nordischen  Länder  seit  dem 
späteren  Mittelalter  die  künstlerischen  Ausdrucksformen  dort  oben  eine 
Art  Dornröschenschlaf  geschlafen  und  unter  Übergehung  der  Gotik  die 
Renaissance  auch  wieder  romanisch  erfaßt  haben.  Das  eindrücklichste  Bei- 
spiel in  Stil  und  Technik  sind  isländische  Schnitzarbeiten  bis  auf  die  neue 
Zeit.  Tragen  neben  dem  Ornament  auch  die  Tier-  und  Menschenköpfe  noch 
ein  sehr  archaisches  Gepräge,  so  werden  dagegen  die  figürlichen  Reliefs 
zum  Verräter  an  der  späten  Entstehung.  Simson  auf  dem  Löwen  reitend  an 
der  rechten  Seite,  die  beiden  Ritter  an  der  Rückwand  haben  freilich  in 
Kostüm  und  Rüstung  Anklänge  an  das  frühe  XIV.  Jahrhundert,  aber  die 
Vase  mit  der  menschlichen  Maske  und  der  stilisierten  Pfianze,  die  aus  ihr 
hervorsprießt,  hat  einen  fast  renaissancemäßigen  Charakter,  und  der  aus 
drei  Paaren  bestehende  Reigen  an  der  äußeren  Rückenlehne  ist  in  Haltung 
und  Stimmung  kaum  mittel- 
alterlich, wozu  noch  kommt, 
daß  der  ausführende  Künst- 
ler hier,  wo  er  sich  nicht  an 
traditionelle  Typen  anlehnen 
konnte,  in  den  Frauenkostü- 
men stilistisch  wie  formell  in 
seine  Zeit,  das  XVI.  Jahr- 
hundert, herübergriff.  Dieser 
Reigen  ist  darum  gegenüber 
den  anderen  in  der  Stileigen- 
art außerordentlich  kräftigen 
und  frischen  Reliefs  auch 
wesentlich  flauer.  Der  Stuhl 
ist  aus  Fichtenholz  und  bis 
auf  die  obere  Säulengalerie, 
die  ergänzt  ist,  von  ausge- 
zeichneter Erhaltung  (Abb. 

93  und  94).  — Wenn  auch 

. Abb.  105.  Intarsierter  Faltschemel,  deutsch,  XVII.  Jahrhundert, 

in  WCSCntlicn  anderer  Aus-  Höhe  0,41,  Breite  0,44  Meter 


führung,  doch  auf  demselben  Typus 
des  mittelalterlichen  Kastenstuhls 
beruhend  — wir  müssen  den  unver- 
mittelten Sprung  vom  Kirchenthron 
zum  Kinderstuhl  machen  - ist  ein 
Kinderstühlchen,  das  zwischen  drei 
Brettwänden  den  Sitz  trägt.  Die 
Wände  sind  seitlich  herzförmig, 
hinten  durch  eine  längliche  Griff- 
öffnung mit  darunter  befindlichem 
Kreuz  durchbrochen.  Das  weiche 
Holz  und  die  noch  primitive  Be- 
arbeitung lassen  die  Entstehung 
noch  im  XV.  Jahrhundert  als  wahr- 
scheinlich erscheinen  (Abb.  95). 

Bevor  wir  den  eigentlich 
deutschen,  in  der  Sammlung  Fig- 
dor  ziemlich  ausschließlich  süd- 
deutschen Stühlen  uns  zuwenden, 
mag  ein  Seitensprung  in  die  bildende 
Kunst  gestattet  sein.  Nicht  das  vor- 
nehmste Möbel,  ein  Thron,  ist  im 
Besitz  der  Sammlung  Figdor,  aber 
in  Verbindung  mit  einer  der  lieblichsten  Schöpfungen  deutscher  Frührenais- 
sanceplastik, einer  thronenden,  bemalten  Figur  der  heiligen  Margarete,  einem 
Erzeugnis  der  schwäbischen  oder  der  noch  wenig  erforschten  Donauschule, 
finden  wir  einen  herrlichen  Thron  nach  dem  Vorbild 
italienischer  Madonnenbilder,  den  wir  an  dieser 
Stelle  nicht  mit  Stillschweigen  übergehen  dürfen. 

Die  breite  Thronbank  flankieren  vorspringende 
Seitenlehnen  in  Pilasterform  mit  Sockel  und  Ge- 
bälk; ähnlich  mit  vorspringenden  Pilastern  ist  die 
Rücklehne  gestaltet,  darüber  ein  Halbkreisbogen 
mit  Muschelfüllung  und  reich  profilierter  Um- 
rahmung (Abb.  g6). 

Die  bei  den  italienischen  Stühlen  gewahrte 
Reihenfolge  beibehaltend,  wollen  wir  uns  zunächst 
den  Klapp-  und  Faltstühlen  zuwenden.  Die  eigent- 
liche Schatzkammer  deutschen  Mobiliars,  Tirol, 
hat  auch  in  dieser  Art  manches  beigesteuert.  Der 
älteste  aus  Tirol  erworbene  Faltstuhl  zeigt  noch 
ganz  die  aus  den  Miniaturen  bekannte  Form  des 
hohen  Mittelalters.  Die  leicht  geschweiften  Stäbe 
laufen  in  umgebogene  Endigungen,  den  nicht  mehr 


Tiroler  Scherenlehnstuhl,  XVI.  Jahrhundert. 
Höhe  0,99,  Breite  o,68  Meter 


Abb.  107.  Schweizer  Scherenstuhl, 
XVI.  bis  XVII.  Jahrhundert. 
Höhe  0,73,  Breite  0,46  Meter 
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verstandenen  stilisierten  Tierköpfen 
ähnelnd,  aus.  Die  sparsamen  Profile 
an  den  Kreuzstäben,  den  Verbin- 
dungsleisten und  der  Mittelrosette 
lassen  erkennen,  daß  wir  es  mit 
einer  Arbeit  um  1500  zu  tun  haben 
(Abb,  97),  Das  schlichte  Möbel  ge- 
winnt weiteres  Interesse  durch  den 
originellen,  mit  starker  Schnur  ab- 
gesteppten Ledersitz.  Das  nächste 
bedeutsame  Stück  (Abb.  98) 
zeigt  den  öfter  schon  er- 
wähnten Typus,  bei  dem 
die  gekreuzten  Beinpaare 
seitlich  stehen.  Nieten- 
artige Zapfen  bezeichnen 
die  Kreuzungsstellen.  Die 
ziemlich  hoch  angebrach- 
ten Querverspreizungen 
werden  von  gewundenen, 
kannelierten  Stützen  gebil- 
det. Jetzt  sind  die  höheren 
Endigungen  der  Rück- 
pfosten mit  modernen, 
einer  Wiener  Künstler- 
hand entstammenden,  recht 
hübschen  Äffchen,  die  vor- 
deren mit  krautartigen 
Krabbenknöpfen  derselben 
Provenienz  abgeschlossen. 
Ehemals  mag  eine  schräg 
herablaufende  Seitenlehne 
angebracht  gewesen  sein. 
Der  Stuhl  stand  bei  einem 
Mühlenbesitzer  zu  Eppan 
in  Tirol.  Seine  Form  ist 
kunstfreundlichen,  lokal- 
kundigen Wienern,  die  ihre 
Aufmerksamkeit  den  von  der  hastenden  Menge  der  Passanten  unbeachteten 
und  doch  so  interessanten  Bildwerken  an  der  Außenseite  des  St.  Stephans- 
Doms  geschenkt  haben,  nicht  unbekannt.  Der  Sitz  des  Pilatus  auf  einem  das 
Leiden  Christi  darstellenden  Relief  am  südöstlichen  Vorbau  der  Reliquien- 
kammer zeigt  dieselbe  Konstruktion  und  dieselbe  Silhouette,  nur  mit  etwas 
höherer  Rücklehne.  Diese  Reliefs  wurden  der  Kirche  von  dem  Bürger- 


10.  Armlehnstuhl,  schwäbisch,  XVII.  Jahrhundert.  Höhe  1,43, 
Breite  0,65  Meter 
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meister  Bartholomäus  Prantner  und  den  Räten  der  Stadt  Wien  im  Jahre 
1580  verehrt.  Der  Eppaner  Stuhl  dürfte  allerdings  nach  seinen  noch  ziemlich 
streng  gotischen  Formen  um  wenigstens  ein  halbes  Jahrhundert  früher  an- 
zusetzen sein. 

Eine  weitere  Anzahl  von  Klappstühlen  ist  in  der  Konstruktion  und  im 
Material  denen  Italiens,  von  welchen  Proben  in  den  Abbildungen  67  bis  69 
gegeben  wurden,  völlig  gleich.  Sie  scheinen  in  der  Schweiz  und  in  der  Boden- 
seegegend sehr  verbreitet  gewesen  zu  sein,  kommen  aber  zum  Beispiel  auch 
in  Nürnberg  zu  Anfang  des  XVII.  Jahrhunderts  vor.  Die  Unterscheidungs- 
merkmale der  italienischen  und  deutschen  Stühle  dieser  Art  sind  der 
weniger  massive  Bau,  der  sich  besonders  in  der  Bildung  der  Seitenlehnen 
ausspricht,  die  starke  Neigung,  die  geschweiften  Kreuzstäbe  mit  Knickungen 
und  Nasen  zu  versehen,  dann  die  größere  Zierlust,  die  sich  in  der  Anbrin- 
gung geschnitzter  Reliefs  kundgibt.  Die  beiden 
schönsten  Beispiele  der  Sammlung  geben  die 
Abbildungen  99  und  100  wieder,  beide  aus  der 
Bodenseegegend  stammend,  der  erstere  wohl 
noch  aus  dem  Ende  des  XVI.  Jahrhunderts, 
der  letztere  einige  Jahrzehnte  jünger. 

An  dieser  Stelle  muß  eines  schweizerischen 
Pseudoklappstuhls  — wie  die  Abbildung  10 1 
ergibt,  sind  die  Beine  wohl  gekreuzt,  aber  nicht 
drehbar  — Erwähnung  geschehen,  der  durch 
die  an  den  Seiten  angebrachten  eisernen  Ringe 
zum  Durchstecken  von  Tragstangen  sich  als 
eine  Art  von  Sedia  gestatoria  erweist.  Schwer- 
lich aber  hat  er  einer  hohen  Standesperson  als 
Zeremonialstuhl  gedient,  eher  vielleicht,  auch 
die  weiche  Polsterung  weist  darauf  hin,  einem 
älteren  vom  Zipperlein  geplagten  Herrn. 

Von  kirchlichen  Faldistorien,  wie  wir  eines 
bereits  aus  Italien  kennen  lernten,  besitzt  die 
Sammlung  Figdor  drei  wundervolle  Exemplare 
des  XVII.  Jahrhunderts,  zwei  aus  Mähren,  eines 
aus  Steiermark.  Dasjenige  aus  dem  Dom  zu 
Marburg,  an  dem  die  X-förmigen  Träger  in 
stilisierte  Hundsköpfe  auslaufen,  ist  ohne  Lehne. 

Die  sorgfältige  farbige  Tönung  und  die  eigen- 
artige Imitation  von  Edelsteinen  in  Kasten- 
fassung neben  dem  viel  moderneren  Blattorna- 
ment lassen  fast  die  Vermutung  aufkommen, 
daß  der  Verfertiger  noch  ein  mittelalterliches 
Original  vor  Augen  gehabt  habe  (Abb.  102). 

Das  zweite  aus  der  Kirche  zu  Karthaus  bei 
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Brünn  mag  um  1600  entstanden 
sein  (Abb.  103).  Die  flachen  ge- 
schweiften Stützen  haben  hier 
gepolsterte  Querstäbe  mit  Roset- 
ten an  den  Endigungen  als  eine 
Art  niedriger  Seitenlehnen.  Aus 
der  alten  Militärkirche  in  Brünn 
stammt  das  reichste  Faldistorium, 
an  dem  sich  zwischen  dem  hoch- 
gezogenen hinteren  Stützenpaar, 
das  wie  das  vordere  in  Löwen- 
köpfe endet,  eine 
niedrige  Lehne 
entwickelt,  mit  üp- 
pigem Akanthus- 
blattwerk  und  dem 
Monogramm  Chri  - 
sti  in  einem  mitt- 
leren Medaillon. 
Das  wirklich  vor- 
nehm prächtige 
Möbel,  aus  Nuß- 
baumholz, besitzt 
noch  die  alte  röt- 
liche Bemalung 
(Abb.  104). 

Unter  einer 
Anzahl  einfacher 
Faltschemel  mit 
geraden  Leisten 
und  Verspreizung 
in  der  Kreuzungs- 
achse und  am 
Boden,  die  wohl 
sämtlich  dem XVII. 
Jahrhundert  ange- 
hören und  deren 
Lokalisierung  sich 
eben  wegen  ihrer 
Einfachheit  sehr 
schwierig  gestal- 
tet, ragt  einer  — übrigens  von  demselben  Vorbesitzer  wie  die  andern  in 
München  — hervor,  dessen  gerade  Pfosten  und  breite  unteren  Verspreizungs- 
bretter an  den  Außen-  und  Innenseiten  mit  äußerst  fein  gezeichneten  mehr- 


Deutscher  Polsterlehnstuhl,  um  1700.  Höhe  1,36,  Breite  0,58  Meter 
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farbigen  Intarsien , Blütenranken 
Vögeln,  geziert  sind  (Abb.  105). 

Auch  an  zwei  Scherenstühlen,  die  im 
allgemeinen  ganz  den  oben  beschriebenen 
und  abgebildeten  italienischen  gleichen, 
möchte  ich  nicht  Vorbeigehen.  Obgleich  sie 
in  der  Sammlung  als  italienische  geführt 
werden,  möchte  ich  sie  mit  ziemlicher 
Sicherheit  als  tirolisch  oder  schweizerisch 
ansprechen.  Charakteristisch  dafür  sind 
die  unitalienische  Art  des  Profils  des 
hinteren  Lehnenbretts,  die  als  gerade  vier- 
kantige Leisten  auftretenden  und  in  einem 
gedrechselten  Knopf  endigenden  Seiten- 
lehnen. Auch 
der  an  einem 
hinter  diesem 
Knopf  befind- 
lichen, aus  dem- 
selben Stück 
Holz  gedrech- 
selte Ring  ist 
mir  von  un- 
zweifelhaft ti- 
rolischen  Stücken 
bekannt  (Abb.  106). 

Der  andere  noch 
schlanker  gebaute, 
hat  an  der  Vorder- 
seite eine  mehr  an- 
gedeutete als  aus- 
geführte Blatt - 
Verzierung  einge- 
schnitzt. 

Schließlich  ist 
noch  ein  in  der 
Süd-  und  West- 
schweiz nicht  sel- 
ten vorkommender 
Scherenstuhl-Typ 
durch  ein  trefflich 

erhaltenes  Exemplar  vertreten.  Die  geraden  Scherenbretter  sind  hier  an 
einer  Seite  nur  bis  zum  Sitz  hinaufgeführt,  auf  der  anderen  Seite  bilden  sie 
die  schräge  Rückenlehne,  die  mit  einem  Querbrett  mit  eingetieften  konzen- 


Abb.  113.  Deutscher  Polsterlehnstuhl,  um  1700.  Höhe  1,54,  Breite  0,66  Meter 
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trischen  Halbkreisen  verziert  ist.  Eine  im  Aus- 
sehen ganz  hübsche,  aber  recht  wenig  bequeme 
Sitzgelegenheit  (Abb.  107). 

Die  deutschen  Stühle  auf  vier  geraden 
Füßen  sind,  soweit  sie  nicht  direkte  Abkömm- 
linge italienischer  sind,  verhältnismäßig  einfach. 
Ein  in  seiner  derben  Schlichtheit  geradezu 
musterhaftes  Beispiel  eines  Armlehnstuhls,  der 
dem  XV.,  aber  auch  dem  XVI.  oder  XVII. 
Jahrhundert  angehören  kann,  bietet  wieder 
Tirol  (Abb.  108).  Er  erinnert  in  seinem  festen 
materialgerechten  Gefüge,  das  keiner  Erklä- 
rung bedarf,  an  die  Bestrebungen  modernster 
Möbelkunst.  Die  achteckig  geschnittenen,  an 
Vorder-  und  Hinterstollen  verschieden  ge- 
stalteten Knäufe  sind  der  einzige  bescheidene 
Schmuck  und  das  einzig  Altertümliche  an  ihm. 
Ein  Salzburger  Spinnstuhl  führt  uns  noch 
weiter  in  das  mehr  kleinbürgerliche,  bäuerliche  Gebiet.  Das  Charakteristische 
dieser  Stühle  ist,  daß  die  linke  Seitenlehne  weggelassen  ist,  um  dem  linken 
Arm  der  Spinnerin  freie  Bewegung  zum  Drehen  der  Spindel  zu  lassen.  Die 
vier  Beine  sind  dockenartig  geschnitzt,  das  breite  Rückenbrett  zeigt  stern- 
und  herzförmige  Durchlochungen  (Abb.  109). 

Gleicher  Zeit  (XVII.  Jahrhundert)  und  gleichen  Charakters  ist  ein  niedriger, 
wahrscheinlich  für  ein  Kind  bestimmter  Stuhl  mit  Lederbezug.  Die  kräftigen 
Beine,  die  hinten  verlängert  die  beiden  ausgesägten  Rücklehnenbretter  auf- 
nehmen, haben  achteckige  Grundform  und  sind  im  mittleren  Teil  unter  dem 
Sitz  in  Windungen  profiliert.  Die  rückwärtigen  Pfosten  zeigen  oben  und 
zwischen  den  Lehnenbrettern  geschnitzte 
Knäufe.  — Die  fast  international  zu  nennende 
Art  des  italienischen  ,,poltrone“  vertritt  auf 
deutschem  Boden  ein  aus  Ulm  erworbener 
und  aus  einem  schwäbischen  Kloster  stam- 
mender, sehr  feiner  Armlehnstuhl  von  1669, 
in  seiner  Art  ein  Meisterwerk  der  Möbel- 
kunst. Die  über  dem  Boden  mit  profiliertem 
Brettwerk  verspreizten  Füße  erscheinen 
in  dem  unteren  Teile  als  schön  gebildete 
Baluster.  Kürzere  Baluster  nehmen  die  von 
der  hohen  rahmenförmigen  Rücklehne  aus- 
gehenden sanft  geschweiften  Armlehnen  auf. 

Das  Lehnenbrett  ist  als  reichgegliederte  Kar- 
tusche mit  dem  Doppelwappen  eines  Stiftes 
gebildet.  Der  Samtbezug  ist  neu  (Abb.  iio). 


Abb.  115.  Deutsches  Kinderstühlchen,  XVII. 
Jahrhundert.  Höhe  0,35,  Breite  0,30  Meter 


Abb.  II 4.  Kinderstuhl,  flandrisch,  XVII. 
Jahrhundert.  Höhe  0,60,  Br.  0,43  Meter 
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Weiter  sind  noch  von  Stühlen  ohne  Seitenlehnen  mit  geraden  Beinen 
ein  schlichter  lederbespannter  Sessel  bemerkenswert,  der  als  Vorderbrett 
unter  dem  Sitz  und  als  Rücklehne  ungemein  flott  im  Knorpelstiel  komponierte 
Füllungen  enthält,  oberdeutsch  um  die  Mitte  des  XVII.  Jahrhunderts,  aus  Nuß- 
baumholz und  ein  ebensolcher  mit  trapezförmigem,  nach  vorn  schmälerem  Sitz 
mit  spätbarocken  Füllungen  und  Akanthusblattknäufen.  Diese  Art  Stühle,  im 
Bau  völlig  gleich,  nur  mit  leichten  Modifikationen,  kommen  von  Mittelitalien  bis 


Abb.  ii6.  Bauernstuhl,  XVII.  Jahrhundert.  Höhe  Abb.  117.  Bauernstuhl,  XVII.  Jahrhundert. 

0,90,  Breite  0,42  Meter  Höhe  0,85,  Breite  0,42  Meter 

Norddeutschland  vor.  Das  hier  besprochene  Exemplar  (Abb.  iii)  könnte  vom 
Rhein  stammen,  wo  derartige  Stühle  unter  dem  Namen  Küperstühle  gehen. 

Eine  echt  deutsche  Spezialität,  die  vor  allem  am  Ende  des  XVII.  bis  zum 
Anfang  des  XVIII.  Jahrhunderts  in  allen  deutschen  Gauen  blühte,  waren  die 
ganz  großen  vollständig  gepolsterten,  im  Volke  heute  Großvaterstühle 
genannten  Lehnsessel,  welche  im  allgemeinen  weniger  ästhetische  als 
Bequemlichkeitsbedürfnisse  befriedigen  sollen.  Auch  in  der  Figdorschen 
Sammlung  haben  die  wenigen  Möbel  des  XVIII.  Jahrhunderts  den  gleichen 
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Zweck.  Die  beiden  frühen,  um  1700  entstandenen  Prachtstücke  dieser  Art 
(Abb.  II 2,  113)  zeigen  senkrecht  zu  den  großflächigen  Rücklehnen  oben  die 
charakteristischen  Wangenlehnen,  Ohren,  mit  Schnitzereien,  einmal  eine 
Maske,  das  andere  Mal  je  einen  halben  (!)  Doppeladler.  In  den  vorzüglich 
geschnitzten  Tierklauen  und  Köpfen  von  Abbildung  113  und  den  Fratzen- 
köpfen von  Abbildung  112  spricht  sich  zudem  ein  derber,  frischer  Humor 
aus.  — Weniger  für  die  Entwicklung  der  Möbelformen  als  für  die  Kultur- 


Abb.  118.  Bauernstuhl,  um  1700.  Höhe  o,g6, 
Breite  0,41  Meter 


Abb.  II 9.  Bauernstuhl,  XVII.  Jahrhundert.  Höhe 
0,89,  Breite  0,43  Meter 


geschichte  des  Kindes  von  Bedeutung  zeigen  sich  noch  zwei  interessante 
Kinderstühle,  die  Dr.  Figdor  überhaupt  mit  besonderer  Liebe  gesammelt  hat, 
und  die  wir  den  im  Laufe  der  früheren  Erörterungen  erwähnten  hier  noch 
anreihen  wollen,  der  eine,  sehr  originell  durch  das  Bestreben,  durch  recht 
schwere  Konstruktion  das  Umfallen  des  Stuhls  und  Herausfallen  des  Kindes 
zu  verhüten,  ist  flandrisch  und  wie  sein  deutscher  Genosse,  der  den  Lauf- 
gestellen fast  etwas  ähnelt,  aus  dem  XVII.  Jahrhundert  (Abb.  114  und  115). 
Wenn  wir  uns  nun  einem  ganz  speziellen  Sitzgerät  der  deutschen  Spät- 
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renaissance  zuwendea,  so  muß  der  Betrachtung  das  Geständnis  vorausgehen, 
daß  Deutschland  nicht  an  der  Spitze,  sondern  am  Ende  der  Zivilisation, 
wenigstens  nach  der  Richtung  der  Sitzmöbel,  marschiert.  Das  XVI.  Jahr- 
hundert zeigt  überall  und  in  allen  Typen  der  Sitzmöbel  die  Übernahme  fremder, 
und  zwar  italienischer  Formen.  Um  die  Wende  des  XVI.  und  XVII.  Jahr- 
hunderts tritt  insofern  eine  Wandlung  ein,  als  außer  den  italienischen,  die 
wieder  von  diesen  beeinflußten  niederländischen,  besonders  flandrischen 
Möbel  und  daher  auch  Stühle  als  Modevorbilder  in  die  Erscheinung  treten. 


Abb.  121.  Bauernstuhl,  XVII.  Jahrhundert. 
Höhe  0,86,  Breite  0,45  Meter 


Abb.  120.  Bauernstuhl,  XVII.  Jahrhundert.  Höhe  0,87, 

Breite  0,43  Meter 

Weniger  Einwirkung  auf  deutsche  Verhältnisse  hat  die  hochentwickelte 
französische  Möbelkunst  gehabt.  Der  niederländische  Einfluß  blieb,  was  aus 
den  geographischen  Verhältnissen  sich  ja  leicht  erklärt,  übrigens  mehr  auf 
Niederdeutschland  beschränkt. 

In  den  bürgerlichen  Familien  — der  kleine  Stadt-  und  Landadel  gehört 
natürlich  auch  hieher  — macht  sich  aber  mit  dem  XVII.  Jahrhundert  eine 
Abspaltung  des  Geschmacks  geltend.  Mit  dem  Beginn  des  XVII.  Jahr- 
hunderts tritt  in  den  mannigfachsten  Spielarten  eine  Sitzmöbelform  für  mehr 
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als  zwei  Jahrhunderte  in  den  Vordergrund,  die  bis  vor  nicht  allzulanger 
Zeit,  ehe  nämlich  die  genauere  Erforschung  der  deutschen  bäuerlichen 
Altertümer  einsetzte,  unter  dem  Sammelnamen  ,, Bauernstühle“  gingen. 

Die  Blütezeit  der  Bauernstühle,  um  diese  nun  einmal  gebräuchliche 
Bezeichnung  beizubehalten,  fällt  in  die  Zeit  von  1650  bis  1700.  Ihren  eigent- 
lich nicht  zu  Recht  bestehenden  Namen  führen  sie  daher,  daß  sie  im  XVIII. 
und,  allerdings  immer  roher  und  unbedeutender  werdend,  auch  noch 


Abb.  122.  Schweizer  Bauernstuhl,  XVII.  Jahrhundert. 
Höhe  0,88,  Breite  0,42  Meter 


Abb.  123.  Bauernstuhl, XVII. Jahrhundert.  Höhen, 91, 
Breite  0,40  Meter 


während  des  ganzen  XIX.  Jahrhunderts  den  bevorzugten  bäuerlichen  Stuhl- 
typus von  Mitteldeutschland  bis  nach  Südtirol  bildeten.  Aber  auch  der 
Umstand  trug  zu  der  Bezeichnung  bei,  daß  auf  dem  Land  von  dem  unge- 
heuer verbreiteten  und  erst  ganz  neuerdings  selten  werdenden  Typus  sich 
sehr  viele  Vertreter,  im  Gegensatz  zu  den  Städten,  erhalten  hatten. 

Nach  der  trockenen  Systematik  gehört  unser  Bauernsessel  zu  den 
Schemeln  mit  Rücklehne.  Die  Vaterschaft,  auf  den  ersten  Blick  vielleicht 
nicht  sehr  in  die  Augen  fallend,  gehört  dem  florentinischen  ,,sgabello“ 
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des  Cinquecento  zu,,  dessen  Nachbildungen  in  Tirol  und  auch  im  übrigen 
Deutschland  in  der  zweiten  Hälfte  des  XVI.  Jahrhunderts  Eingang  fanden. 
Die  schräg  gestellten  Stützbretter,  gewöhnlich  durch  Zargen  verbunden, 
lösten  sich  in  vier  gekrätschte  Stollen,  stab-  oder  säulenförmige  Beine  auf, 
die  billiger,  leichter  zu  ersetzen,  aber  freilich  nicht  schöner  waren.  Möglich, 

daß  die  Vorliebe  der  Spätrenaissance  für 
Säulen  und  Baluster  auch  auf  diese  freilich 


ziemlich  verkümmerte  Bildung  nicht  ohne 
Einfluß  war.  Die  schräg  gestellten,  „ge- 
krätschten“,  stabförmigen  Beine  sind  aber 


Abb.  124.  Bauernstuhl,  um  1700.  Höhe  0,94,  Breite  0,46 
Meter 


Abb.  125.  Salzburger  Bauernstuhl,  XVIII. 
Jahrh.  Höhe  0,86,  Breite  0,45  Meter 


das  Wesentliche  des  Stuhltypus,  die  im  Verhältnis  zu  dem  im  ganzen  meist 
leichten  Möbel  eine  relativ  bedeutende  Standfestigkeit  gewährten.  Sie  werden, 
je  nach  feinerer  oder  gröberer  Ausstattung  entweder  direkt  in  das  Sitzbrett 
oder  in  unter  demselben  laufende  Querleisten  verzapft.  In  das  hinten  oft  etwas 
verlängerte  Sitzbrett  ist  die  Rücklehne,  die  einzige  Trägerin  künstlerischen 
Schmucks,  eingezapft.  Die  Form  des  Sitzbretts  ist  eine  wechselnde,  am 
seltensten  — - meist  erst  im  späteren  XVIII.  Jahrhundert  auftretend  — sind 
runde  oder  ovale  Sitzbretter,  die  häufigste  Form  ist  die  viereckige  und  hier 
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die  schwach  trapezförmige  mit  abgeschnittenen  Ecken.  Häufig  ist  rückwärts 
an  der  Stelle  der  Einzapfung  der  Rücklehne,  um  das  Sitzbrett,  das  ohnehin 
oft  nicht  sehr  geräumig  ist,  nicht  zu  beeinträchtigen,  eine  Ausbuchtung  ange- 
bracht. Die  Lehne  ist  in  allen  Fällen  schräg  in  das  Sitzbrett  eingelassen 
und  ebenso  besteht  sie  mit  ganz  vereinzelten  Ausnahmen  alemannischer 
Herkunft  aus  einem  ebenen  Brett.  Die  Form  der  Lehne  ist  meist  die  eines 


Abb.  126.  Stuhl  aus  Kempten,  XVII.  Jahrhundert.  Abb.  127.  Stuhl  vom  Bodensee,  XVII.  Jahrhundert. 

Höhe  o,g8,  Breite  0,41  Meter  Höhe  0,96,  Breite  0,46  Meter 

in  den  verschiedensten  Varianten  geschweiften  und  abgesetzten,  unten 
schmalen,  nach  oben  breiter  werdenden  Brettes,  das  oben  abgerundet  ist. 
Entweder  bleibt  das  Brett  in  einer  Fläche  geschlossen  oder  es  ist  in  der 
Mitte  durchbrochen.  Im  letzteren  Fall  ist  die  lochförmige  Durchbrechung 
meist  so  gestaltet,  daß  sie  zum  Zweck  der  Fortbewegung  des  Stuhles 
das  Durchstecken  der  menschlichen  Hand  leicht  ermöglicht.  Die  Form 
der  Rückenlehne  sowie  das  Vorhandensein  der  Öffnung  ist  auf  die  Art 
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der  Verzierung  vielfach  von  Einfluß.  Die  Rücklehne  des  an  sich  etwas 
nüchternen,  ärmlichen  Möbels,  das  der  materiellen  Erschöpfung  Deutsch- 
lands nach  dem  Dreißigjährigen  Krieg  so  ganz  entspricht,  ist  an  der  Innen- 
seite mit  mehr  oder  minder  kräftiger,  in  Art  und  Geschmack  unendlich 
mannigfaltiger  Reliefschnitzerei  geschmückt,  dem  Auge  des  Beschauers  in 
den  reicheren  Formen  ein  größerer  Genuß  als  dem  Rücken  des  Benutzers. 
Die  Figdorsche  Sammlung  ist  gerade  auf  dem  Gebiet  der  Bauernstühle 


Abb.  128  und  12g.  Stühle  derselben  Folge  wie  Abbildung  127 

besonders  reich,  die  einzelnen  Stücke  zu  beschreiben,  mag  nach  der  voraus- 
geschickten allgemeinen  Betrachtung  nicht  nötig  sein,  die  schönsten,  hier 
abgebildeten  Stücke  sollen  nur  nach  Art  und  Herkunft  noch  ein  paar  Begleit- 
worte mit  auf  den  Weg  bekommen. 

Als  erste  Gruppe  sei  einer  Anzahl  Stühle  gedacht,  in  denen  sich  die 
geschnitzte  Ornamentation  der  Rücklehne  in  den  Formen  des  sogenannten 
Knorpel-  und  Ohrmuschelstils  bewegt.  Sie  dürften  sämtlich  nicht  später  als 
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ins  zweite  Drittel  des  XVII.  Jahrhunderts  zu  setzen  sein.  Ihre  Heimat  dürfte 
im  allgemeinen  das  südwestliche  Deutschland  sein,  das  überhaupt  in  dieser 
Möbelgattung  einen  besonderen  Reichtum  aufweist.  Die  durchbrochenen 
Rückenlehnen  bilden  im  Grund  nur  eine  frei  behandelte  geschweifte  Kartusche 
um  die  Durchbruchsöffnung.  Die  Arbeit  an  den  erlesen  schönen  Stücken  der 
Sammlung  Figdor,  die  fast  durchgängig  in  edlem  Nußbaumholz  ausgeführt 


Abb.  130.  Landshuter  Fischerstuhl,  nach  1700.  Höhe  0,98, 
Breite  0,49  Meter 


Abb.  13 1.  Schwäbisch-alemannischer  Bauern- 
stuhl von  1713.  Höhe  0,93,  Breite  0,44  Meter 


sind,  ist  eine  sehr  saubere,  auf  eine  gediegen  künstlerisch-handwerkliche 
Tradition  verweisende.  Die  Abbildungen  iiöund  117  zeigen  ein  beliebtes  Motiv 
des  Typus  des  XVII.  Jahrhunderts  mit  einem  bekrönenden  geflügelten  Engels- 
kopf. Wie  dasselbe  Motiv  in  späterer  Zeit,  wohl  kurz  nach  1700,  unter  dem 
Einfluß  des  französischen  Spätbarocks  sich  entwickelte,  dafür  mag  Ab- 
bildung 118  ein  Beispiel  bieten.  Hier  ist  die  Zeichnung  von  außergewöhn- 
licher Anmut  und  Leichtigkeit.  Ein  weiteres  ähnliches  Beispiel  dieser  Art 
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mag  wegen  der  originellen  Profilierung  der  Beine  und  auch  deswegen  Er- 
wähnung finden,  weil  bei  ihm  auch  die  Rückseite  der  Lehne  mit  Flach- 
schnitzerei geziert  ist  (Abb,  119). 

Ein  noch  beliebteres  Dekorationsmotiv  der  Zeit  bilden  Maskarons  und 
Fratzen.  Bei  den  beiden  Stühlen  Abbildungen  120, 121  hat  der  Aufbau  der  breit 
angelegten  Lehne  durch  die  fensterartigen  Öffnungen  einen  gewissermaßen 
architektonischen  Aufbau.  Der  erste  zeigt  reiches  Knorpelwerk,  der  zweite  die 


Abb.  132. Elsässischer Bauernstuhl, XVIII.Jahrhundert.  Abb.  133.  Müllerstuhl  aus  Nikolsburg,  von 

Höbe  0,91,  Breite  0,42  Meter  i759-  Höhe  0,88,  Breite  0,33  Meter 

nach  dieser  Mode  auftretende  Verwendung  des  krautartig  gebildeten  Akanthus- 
blattwerks.  Durch  die  Einsetzung  der  lilienartigen  Bildung  in  die  Öffnung 
hat  freilich  der  seine  technische  Geschicklichkeit  als  Schnitzer  und  seine 
Zierfreudigkeit  zeigende  Meister  den  Zweck  der  Durchbrechung  einiger- 
maßen illusorisch  gemacht.  In  sehr  vielen  Fällen  ist  das  Maskaron  für  die 
Bildung  der  Öffnung  benutzt  worden,  so  daß  diese  durch  das  aufgerissene 
Maul  gebildet  wird.  Ein  Schweizer  Stuhl  im  Knorpelstil  (Abb.  122)  und  ein 
vorzüglich  gezeichneter  süddeutscher  Stuhl  dieser  Art  (Abb.  123)  vertreten 
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diesen  Typus.  Besonders  geschickt  kommt  das  Krautblattornament  in  einem 
weiteren  Stuhl  (Abb.  124)  zur  Verwendung.  Die  ebenfalls,  besonders  in 
späten  wirklichen  Bauernstühlen  Mittel-  und  Süddeutschlands  verwendete 
herzförmige  Öffnung,  gleichfalls  umrahmt  von  Akanthuslaub,  zeigt  ein  Stuhl, 
der  über  der  Öffnung  auf  einem  von  einer  Muschel  bekrönten  Wappenschild 
zwei  gekreuzte  Fische  zeigt,  wohl  ein  Stück  der  Einrichtung  aus  einer  Fischer- 


Abb.  134.  Tiroler  Bauernstuhl,  Ende  des  XVIII.  Abb.  135.  Bauernstuhl  (rheinisch?),  von  1739.  Höhe 

Jahrhunderts.  Höhe  0,96,  Breite  0,32  Meter  0,91,  Breite  0,51  Meter 


zunftstube.  Eine  recht  hübsche  Lösung  der  Lehnendekoration  mag  den 
Schluß  dieser  Reihe  bilden.  Bei  diesem  aus  Salzburg  stammenden  Stück 
(Abb.  125)  ist  die  Lehne  aus  einer  über  eine  Kartusche  sich  aufbauenden 
großen  Muschel  oder  palmettenförmigen  Bildung  entwickelt. 

Den  Stühlen  mit  rein  ornamentaler  Zier  in  den  Schnitzereien  reihen 
sich  diejenigen  mit  Wappenschmuck  an.  Auch  hier  bildet  Kartuschen-  und 
Laubwerk  die  Umrahmung.  Da  das  Wappen  naturgemäß  die  Mitte  der 


Höhe  0,98,  Breite  0,57  Meter  hundert.  Höhe  0,98,  Breite  0,70  Meter 
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Lehnenfläche  einnimmt,  ist  bei  den 
Wappenstühlen  dieser  Art  die 
Durchbrechung  seltener.  Derb  in 
Ausführung  und  Entwurf,  der  sich 
der  knorpeligen  Formen  in  wenig 
ausgesprochener  Akzentuierung  be- 
dient, ist  ein  Stuhl,  der  vor  allem 
durch  das  unter  einer  Krone  stehen- 
de Wappen,  das  vielleicht  das  der 
bayerischen  Familie  Tattenbach 
sein  soll,  unser  Interesse  erweckt. 
In  geschweifter  Form  ausgesägt, 
zeigt  die  Rückenlehne  eines  anderen 
aus  der  Bodenseegegend  stammen- 
den Stuhls  zwischen  Akanthuslaub 
vor  der  zeltartig  ausgebreiteten 
Helmdecke  ein  Wappen  mit  einer 
über  einem  Laubzweig  stehenden 
Kuh  (vielleicht  das  Wappen  der 
Augsburger  Familie  Rehm),  Künst- 

Abb.  138.  Deutscher  Drehstuhl,  um  1600.  Höhe  0,70,  lerisch  bedeutsam  siud  zwei  Weitere 

Breite  0,63  Meter  ..1  , i*  , 

Stuhle  dieser  Gattung,  wo  wieder 
das  von  Krautwerk  umgebene  Wappen  die  Lehne  bildet,  das  eine  mit  dem 
Wappen  der  Kemptener  Familie  Räder  (Abb,  126),  das  andere  aus  der 
Bodenseegegend  mit  einem  Wappen,  das  im  Schild  einen  senkrechten  Balken 
mit  drei  Sternen,  auf  dem  Helm  einen  Flug  mit  einem  Stern  zeigt.  Die 
schönsten  Exemplare  dieser  Gattung  bietet  eine  zusammengehörige  Reihe 
von  sechs  Stühlen,  welche  in  geschickt  gezeichnetem  und  geschnitztem 
Akanthuslaub  in  runden  Medaillons  die  Wappen  bürgerlicher,  wahrscheinlich 
Lindauer  Familien  zeigt.  Die  ausgezeichnete  Erhaltung  mit  ihrem  schönen 
alten  braunen  Holzton  macht  diese  Stühle,  von  denen  hier  drei  in  den 
Abbildungen  127  bis  12g  wiedergegeben  werden,  besonders  wertvoll. 

Die  bisher  angeführten  Stühle  gehören  ihrer  Ausführung  und  ihrem 
Entwurf  nach  einer  vornehmeren  Kultur  an.  Eine  weitere  Reihe  zeigt  aber 
den  Typus  auch,  wie  er  sich  im  XVII,  und  XVIII,  Jahrhundert  seiner  ein- 
fachen Konstruktion  halber  zum  bäuerlichen  Möbel  umbildet. 

Der  älteste  dürfte  ein  dreibeiniger  (Schuster-?)  Stuhl  von  1686  sein,  der 
noch  gewissermaßen  als  Übergang  von  der  bürgerlichen  zur  bäuerlichen 
Art  gelten  kann.  Die  Lehne  von  rechteckiger  Grundform,  mit  mannigfach 
ausgesägter  Schweifung  zeigt  verschlungenes  Rankenwerk  in  verschwomme- 
nem Renaissancecharakter.  Diese  Verschwommenheit  stilistischer  Bildungen 
zeigt  immer  deutlich  auf  die  Verbauerung  hin.  Dies  ist  auch  bei  einem 
übrigens  sehr  frischen  und  originellen  Stuhl  der  Landshuter  Fischerinnung 
der  Fall,  der  in  seiner  kräftigen  originalen  Bemalung  die  besondere  alt- 


bayerische  Farbenfreudigkeit  erscheinen  läßt.  Bei  dem  wohl  etwa  um  1700 
entstandenen  Stuhl  ist  die  Behandlung  der  Beine  in  Spiralen  besonders  der 
Schrägstellung  angemessen  (Abb.  130). 

Ebenso  wie  das  eben  angeführte  stilistische  Merkmal  ist  für  diese 
Bauernstühle  ein  technisches  bezeichnend.  Die  Schnitzerei  — im  Übergang 
von  handwerklicher  zur  häuslichen  Erzeugung  — bleibt  auf  die  Oberfläche 
beschränkt,  sie  verflacht  auch  in  dieser  Richtung.  Verhältnismäßig  sehr 
hübsch  geschieht  das  an  einer  der  vielen  alemannischen  Arten,  die  sich  um 
den  Bodensee  und  in  der  Nordschweiz  vorflnden.  Das  von  1713  stammende 
Exemplar  der  Sammlung  gibt  von  dieser  Art  einen  selten  vorteilhaften 
Begriff  (Abb.  13 1).  Noch  feiner  wirkt  ein  Stuhl,  dessen  durchbrochene  Lehne 
aus  profiliertem,  verschlungenem  Bandwerk  gebildet  ist.  Das  hier  in  Abbil- 
dung 132  wiedergegebene  Exemplar  von  außerordentlich  sorgfältiger  Arbeit 
ist  im  Elsaß  erworben,  doch  kommen  dergleichen  Stühle  auch  in  der  Nord- 
und  Ostschweiz  vielfach  vor.  Je  später  die  Entstehung,  desto  geringer  wird 


Abb.  13g.  Drehbarer  Bauernstuhl  Abh.  140.  Drehbarer  Salzburger  Bauernstuhl, 

aus  dem  Jahre  1649.  Höhe  0,895,  Breite  0,375  Meter  XVIII. Jahrhundert.  Höhe  0,90,  Breite  0,30  Meter 
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recht  durcheinander  gesteckte  Herzen  bilden  die  einfache  Zier  des  durch  Ver- 
kürzung der  Beine  zum  Kinderstuhl  umgewandelten,  wohl  aus  den  deutschen 
Alpenländern  stammenden  Stücks.  In  ganz  Oberdeutschland  und  den  öster- 
reichischen Kronländern  spielen  dann  ausgesägte  Bretter  mit  Flachschnitzerei, 
meist  Wappenbildern,  darunter  am  meisten  vertreten  der  Doppeladler,  eine 
große  Rolle.  Ein  besonders  charakteristisches  Stück  dieser  Art  mag  in  Ab- 
bildung 133  vor  Augen  geführt  sein.  Es  stammt  wie  ein  anderes  einfacheres. 


im  allgemeinen  die  Beherrschung  der  Form,  auch  wenn  man  die  Anlehnung 
an  frühere  Vorbilder  sieht.  Ein  schweizerischer  Stuhl  aus  Nußbaumholz 
(aus  Engelberg  1757)  bringt  noch  in  dem  guten  Relief  der  durchbrochen 
geschnitzten  Lehne  Reminiszenzen  an  das  XVII.  Jahrhundert:  In  der  Mitte 
eine  heraldische  Lilie  zwischen  langgezogenen  S-förmigen  Ranken. 

Noch  schlichter  ist  ein  Stuhl  mit  nur  durch  eine  kleine  herzförmige  Griff- 
öffnung durchbrochener  Lehne  aus  Buchenholz.  Zwei  bandförmige,  senk- 


Abb.  141.  Florentiner  Rahmen,  um  1500.  Durchmesser  0,41  Meter 
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etwas  älteres  Exemplar  aus  der  Waldmühle  am  Bach  zu  Nikolsburg.  Die 
bäuerliche  Flachschnitzerei  der  beiden,  das  gekrönte  Mühlrad  haltenden 
Greifen  ist  sehr  wirksam  gestaltet,  interessant  auch  der  gepunzte  Grund. 
Die  Rückseite  trägt  die  Jahres- 
zahliyög.  Den  Beschluß  dieser 
Reihe  bildet  ein  dem  spätesten 
XVIII.  Jahrhundert  angehören- 
der, aus  Tirol  erworbener 
Stuhl  mit  gar  nicht  übler  Ver- 
wendung der  Louis  XVI-For- 
men.  Der  Stuhl  ist  grün  be- 
malt und  das  die  Mitte  der 
Stuhllehne  einnehmende  Ma- 
donnenbrustbild polychromiert 
(Abb.  134). 

Neben  dem  Stuhl  dieses 
Typus  (gespreizte,  in  die  Sitz- 
platte gezapfte  Beine)  mit  ge- 
schnitzter Lehne  aus  einem 
Stück  kommt  eine  Abart  vor 
mit  Lehne  aus  zwei  in  ange- 
messener Entfernung  einge- 
zapften vertikalen,  oben  durch 
eine  Querleiste  verbundenen 
Brettern.  Nach  dem  in  der 
Bodenseegegend  besonders 
häufigen  Vorkommen  dürfen 
wir  dort  wohl  auch  die  Hei- 
mat dieser  Form  annehmen, 
die  späterhin  im  XVIII.  Jahr- 
hundert, allerdings  oft  noch 
durch  Seitenlehnen  bereichert, 
sich  in  ganz  Deutschland  findet. 

Von  den  drei  in  der 
Sammlung  Figdor  vorhande- 
nen Stücken  dieser  Art  ist  der 
wahrscheinlich  älteste,  mit 
hübsch  in  Drechslerarbeit  ver- 
zierten Beinen  der  einfachste.  Rahmen,  frühes  XVI.  Jahrhundert.  Höhe 

0,76,  Breite  0,37  Meter 

Glatte  Bretter,  balusterförmig 

ausgesägt,  tragen  das  seitlich  und  an  den  Unterseiten  ausgesägte  Querbrett, 
das  in  der  Mitte  ein  kleines  geschnitztes  Wappenmedaillon  ziert.  Annähernd 
dieselbe  Form  zeigt  ein  aus  Köln  erworbenes  Stück  mit  recht  geschmack- 
voller Flachschnitzerei  vom  Jahre  173g  (Abb.  135).  Noch  reicher,  volkstümlich 
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in  der  Ornamentik,  um  1700 
entstanden,  ist  das  dritte  Exem- 
plar, das  in  der  Mitte  der  durch 
die  drei  Lehnenbretter  ge- 
bildeten Durchbrechung 
noch  eine  reich  gedrech- 
selte Säule  aufweist,  ein 
an  derlei  Stühlen  nicht 
seltenes  Vorkommen.  — 
Diese  Art  bot  im  Gegensatz 
zu  den  geschweiften  Lehnen 
aus  einem  Stück  leicht  die 
technische  Möglichkeit  zur 
Anfügung  von  Seitenlehnen. 
Solcher  Lehnstühle  besitzt 
Figdor  zwei  elegante  Exem- 
plare, beide  aus  der  Nord- 
schweiz. Die  Sitzbretter  sind 
naturgemäß  etwas  breiter  ge- 
staltet. An  den  Vorderecken 
sind  zwei  gedrechselte  Säulen 
eingezapft,  welche  die  flachen 
senkrecht  auf  die  hintere  Lehne 
befestigten  Armstützen  tragen. 
Der  eine  reichere,  in  der  Ver- 
zierungsart derbere,  trägt  Ent- 
stehungsjahr (1716),  Wappen 
und  Namen  des  Besitzers  An- 
toni  Ezweiler  (Abb.  136),  der 
andere  etwas  einfacher  und 

Abb.  143.  Florentiner  Rahmen,  nach  1560.  Höhe  0,94,  Breite  feiner,  mit  zürnp-er  Schnitzerei, 
0,69  Meter  . ® ° 

dürfte  zeitlich  von  ersterem 
nicht  weit  entfernt  sein  (Abb.  137).  — Zum  Schluß  der  Stühle,  weil  die  Mehr- 
zahl dem  zuletzt  besprochenen  Stuhltyp  angehört,  mögen  noch  den  Dreh- 
stühlen einige  Worte  gewidmet  sein.  Die  Drehstühle  tauchen  zuerst  im 
XV.  Jahrhundert  auf.  Für  Studien-  und  Geschäftszwecke  mögen  ihre  Vorteile 
schon  damals  wie  heute  erkannt  worden  sein,  denn  die  Zahl  der  erhaltenen 
frühen  Exemplare,  bei  der  großen  Seltenheit  von  Sesseln  früher  Zeit  über- 
haupt, spricht  für  ihre  starke  Verbreitung.  Ihre  Konstruktion  ist  anfänglich 
immer  so  angeordnet,  daß  die  Sitzplatte  mit  einem  Zapfen  drehbar  in  die 
starke  Fußsäule  eingelassen  ist,  die  ihrerseits  auf  einem  kräftigen  Fußgestell 
befestigt  ist.  Diesem  Schema  folgt  auch  der  älteste  Drehstuhl  der  Figdorschen 
Sammlung,  obgleich  er  vielleicht  nicht  vor  1600  angefertigt  wurde.  Charakte- 
ristisch und  durch  die  Verwendung  bedingt,  ist  die  gewöhnlich  halbkreis- 
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Abb.  144.  Venetianischer  Rahmen,  XVI.  bis  XVII.  Jahrhundert.  Höhe  0,95,  Breite  0,79  Meter 

förmige  Sitzplatte  und  die  dieser  in  der  Linienführung  folgende,  an  den  Enden 
nach  außen  geschweifte  Lehne,  welche  am  Rücken  von  einem  Brett,  an  den 
Seiten  von  zwei  Balustersäulen  getragen  wird.  Der  in  der  Fußsäule  drehbare 
Zapfen  steht  mit  dem  Sitz  durch  ein  Mittelstück  mit  vier  Konsolen,  die  eine 
stärkere  Befestigung  gewährleisten,  in  Verbindung.  Das  Bestreben  nach 
Standfestigkeit  hat  wohl  den  Verfertiger  auch  zur  eigenartigen  exzentrischen 
Anordnung  der  vier  Kreuzesbalken  des  Fußgestells  bewogen.  Das  Möbel  ist 
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in  seiner  derben  Einfachheit  ebenso  apart  als  auch  sehr  praktisch  (Abb.  138). 
— Von  den  weiteren  Drehstühlen  der  Sammlung  bildet  einer  den  Über- 
gang zu  der  Art  der  Bauernstühle  und  mag  noch  dem  frühen  XVII.  Jahr- 
hundert angehören.  Vier  gespreizte,  in  Drechslerarbeit  abgesetzte  Beine  sind 


Abb.  145.  Italienischer  Rahmen,  XVII. Jahrhundert.  Höhe  1,40,  Breite  1,15  Meter 


in  eine  runde  Scheibe 
eingelassen,  auf  der  die 
Sitzplatte  mittels  eines 
langen  ebenfalls  ge- 
drechselten Zapfens 
sich  dreht.  Die  Sitz- 
platte dieses  ebenso 
wie  des  vorherbespro- 
chenen, süddeutschen 
Möbels  ist  annähernd 
halbkreisförmig,  die 
wie  immer  bei  dieser 
Gattung  mäßig  hohe 
Lehne,  die  in  flachen 
Knöpfen  endigt,  ruht 
auf  sechs  schlanken 
gedrechselten  Stäben. 
Ein  weiteres  Exemplar 
zeigt  ganz  den  Bauern- 
stuhltypus (Abb.  139) 
mit  der  hohen,  schma- 
len und  geschweiften 
Lehne,  die  beiderseitig 
ein  bürgerliches  Wap- 
pen, auf  der  Innenseite 
außerdem  die  Jahres- 
zahl 164g,  auf  der  Rück- 
seite den  Spruch;  ,,Got 
allein  die  Ehr“  trägt. 

Sehr  lustig  wirkt 
ein  Exemplar  aus  dem 


Abb.  146.  Französischer  Rahmen,  XVI.  bis  XVII.  Jahrhundert.  Höhe  0,44, 
Breite  0,35  Meter 


XVIII.  Jahrhundert,  wo  den  oberen  Teil  der  geschweiften  Lehne  eine  drollige 
gehörnte  (?)  Maske  mit  großem  als  Grifföffnung  gebildeten  Maul  und  heraus- 
gestreckter Zunge  bildet.  Das  originelle  Stück  stammt  aus  dem  Salzburgischen 
(Abb.  140).  — Eine  äußerst  wertvolle  und  interessante  Ergänzung  nach  der 
typologischen  Seite,  die  hier  nur  kurz  gestreift  werden  soll,  bilden  die  zahl- 
reichen Puppenstühle,  die  Dr.  Figdor  vereinigt  hat.  Die  unserer  schnell- 
lebenden, fabrikmäßigen  Zeit  fremdgewordene  Art  der  Vertiefung  auch  in 
die  unbedeutendste  Aufgabe,  wie  sie  den  vergangenen  Jahrhunderten  eigen 
war,  spricht  in  diesen  unscheinbaren  Spielgeräten  eine  wahrhaft  rührende 
Sprache.  Besonders  reich  sind  unter  diesen  Puppenstühlen  die  den  italieni- 
schen geradbeinigen  Lehnstuhl  repräsentierenden  Spielarten  vertreten.  — 
Den  Schluß  dieser  Übersicht  über  die  Holzmöbel  mag  eine  kurze 
Betrachtung  der  Rahmen  abgeben.  Auch  diesen,  die  ja  an  sich  als  leere 
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Rahmen  ihrer  eigentlichen  und  ursprünglichen  Bestimmung  entzogen  mehr 
kulturhistorisches  als  ästhetisches  Interesse  erregen,  hat  der  Besitzer  der 
Sammlung  in  reichem  Maß  seine  Aufmerksamkeit  geschenkt.  Es  mögen  mehr 
als  ein  halb  Hundert  Rahmen,  die  der  Zeit  vom  XVL  bis  zum  XVIII.  Jahr- 
hundert entstammen,  vorhanden  sein.  Den  Raumverhältnissen  der  privaten 


Abb.  147.  Italienischer  (?)  Rahmen,  spätes  XVII. Jahrhundert.  Höhe  0,96,  Breite  0,84  Meter 

Sammlung  entsprechend,  sind  es  meist  Stücke  kleineren  Umfangs,  dem 
Entstehungsort  nach  meist  italienische  und  deutsche  Erzeugnisse,  der 
Technik  nach  in  der  großen  Mehrzahl  geschnitzte  und  vergoldete  Rahmen. 
Daß  der  Rahmen  des  Bildes  auch  ein  Stück  Kunstgeschichte,  daß  er  eine 
notwendige  Ergänzung  des  Kunstwerks,  die  Ouvertüre  zum  Genuß  des 
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Bildes  ist,  braucht  hier  nicht  des  näheren  ausgeführt  zu  werden.  Wie  sich 
der  künstlerische  Geist  verschiedener  Völker  und  verschiedener  Zeiten 
auch  in  den  Rahmen  wiederspiegelt,  das  zeigt  ein  Blick  auf  die  Rahmen  der 
italienischen  Früh-  und  Hochrenaissance,  verglichen  mit  den  holländischen 
Rahmen  des  XVII.  Jahrhunderts.  So  interessant  es  auch  wäre,  an  der  großen 
Anzahl  der  kleineren  Rahmen,  der  Behandlung  ihrer  Profilierungen,  der 
Vergoldung  die  Geschmackswandlungen  an  italienischen  und  oberdeutschen 


Abb.  148.  Deutscher  Rahmen,  XVII.  bis  XVIII.  Jahrhundert.  Höhe  0,43,  Breite  0,43  Meter 


sogenannten  Galerierahmen  für  kleinere  Bilder  zu  studieren,  so  müssen  wir 
hier  auf  diesen  für  die  Gegenwart  vielleicht  lehrreichsten,  wenn  auch 
unscheinbaren  Teil  der  Sammlung  verzichten,  um  noch  einen  raschen  Blick 
auf  einige  hervorragende  Stücke,  die  hier  im  Bild  erscheinen,  zu  werfen. 
Es  sind  ausnahmslos  Exemplare,  die  auch  getrennt  von  ihrem  Inhalt 
selbständige  Kunstwerke  darstellen,  zum  Teil  mit  direkter  Beziehung  auf 
den  früheren  Inhalt,  zum  Teil  ohne  solchen,  meist  von  besonderem  Reich- 
tum der  Erfindung  und  des  Zierats,  wie  die  Zeit  des  späteren  XVI.  und 
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XVII.  Jahrhunderts,  dem  die  gewählten  Beispiele  zum  größeren  Teil  ange- 
hören, ihn  liebte. 

Der  erste  abgebildete  Rahmen,  in  den  ein  moderner  Spiegel  montiert 
ist,  dürfte  florentinisch,  wenig  nach  1500  sein.  Nicht  mehr  im  Detail  der 
Dekoration,  aber  in  der  ganzen  Anlage  verrät  er  noch  den  Einfluß  der  Tondi- 
rahmen des  Quattrocento.  Von  einem  den  Mittelpunkt  des  Rahmenproflls 
bildenden  bandumwundenen  Stab  senken  sich  Hohlkehlen  herab,  die  äußere 
tiefer,  die  innere  seichter;  außen  schließt  ein  Eierstab,  nach  innen  ein  Muschel- 
kranz den  Rahmen  (Abb.  14 1).  Ein  früher  Cinquecentorahmen  ist  auch  der 
folgende.  Der  Übergang  des  früher  allein  maßgebenden  kirchlichen  Rahmens 
des  Altarbilds  in  den  profanen,  zunächst  meist  für  Bildnisse  gebrauchten 
Leistenrahmen  tritt  bei  ihm  besonders  deutlich  hervor.  Der  bekrönende 
Engelskopf  läßt  hier  als  Bild  wohl  nur  an  eine  religiöse  Darstellung  denken. 
Der  mit  einem  Maskaron  verzierte  Unterteil  und  der  von  Greifen  getragene 
Aufsatz  verleihen  aber  den  in  einfachen,  nach  innen  abfallenden  Profilen 
und  einem  Perlstab  gegliederten  Leistenrahmen  eine  über  das  Gewöhnliche 
hinausgehende  Bedeutung  (Abb.  142).  Streng  tabernakelartigen  Charakters 
und  sicher  ebenfalls  für  kirchliche  Zwecke  bestimmt  ist  der  nächste,  seinen 
Florentiner  Ursprung  durch  die  Materialbehandlung  — dunkel  gebeiztes 
Nußbaumholz  mit  teilweiser  Vergoldung  — verratende  Rahmen.  Der  streng 
architektonische  Aufbau  in  Ädikulaform  und  in  michelangelesker  Formen- 
sprache läßt  als  Zeit  der  Entstehung  das  letzte  Drittel  des  XVI.  Jahrhunderts 
erkennen  (Abb.  143).  In  die  Blütezeit  der  venezianischen  Blattrahmen  führt 
uns  Abbildung  144.  Die  Grundform  dieser  erst  im  Lauf  der  Entwicklung 
durchbrochen  gearbeiteten  Rahmen  ist  ein  kräftig  sich  erhebender  Wulst, 
von  nach  beiden  Seiten  ablaufenden  Profilen  begrenzt.  Hier  bildet  ein  ab- 
gebundener Stab  mit  Akanthuslaub  die  innere  Begrenzung,  das  Blattwerk 
selbst  zeigt  schlanke  und  scharfe  Zeichnung,  so  daß  der  Rahmen  wohl 
noch  dem  XVI.  Jahrhundert  zugeschrieben  werden  darf.  Der  heute  zu  einem 
Spiegel  verwendete  Rahmen  (Abb.  145)  gibt  ein  Beispiel  von  der  Stilverwil- 
derung, in  die  manchmal  trotz  der  reichen  dekorativen  Wirkung  das  Barock 
verfiel.  Um  den  einfachen,  mit  nach  innen  fallenden  Blättern  gezierten 
Rahmen  zieht  sich  ein  weiterer  mit  an  Stäbe  gestecktem  Rollwerk.  Die  nach 
allen  vier  Seiten  gerichteten  Eckmaskarons  sind  natürlich  sinnwidrig.  Der 
Rahmen  gehört  den  ersten  Jahrzehnten  des  XVII.  Jahrhunderts  an.  Von  viel 
feinerem  Stilgefühl  zeugt  der  vielleicht  noch  dem  XVI.  Jahrhundert  ange- 
hörige,  aber  doch  schon  barocke  Rahmen  in  Abbildung  146,  der  französischen 
Ursprungs  ist.  Die  Rahmenleiste  wird  hier  durch  einen  schmalen  bandum- 
schlungenen Stab  gebildet,  um  den  sich  das  außerordentlich  flott  gezeichnete 
und  geschnittene,  aus  Pflanzen-  und  Tiermotiven  gebildete  Ornament  herum- 
rankt. Das  spätere  XVII.  Jahrhundert  vergröbert  das  üppige,  das  um- 
rahmende Bild  fast  erstickende  Blattwerk;  kein  Wunder,  daß  der  Rahmen 
dann  oft  wertvoller  war  als  das  Bild.  Auch  bei  dem  Rahmen  Abbildung  147 
trifft  dies  einigermaßen  zu,  so  schön  auch  an  sich  Zeichnung  und  Arbeit  sind. 
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Auch  hier  stehen  aber  die  oberen  Eckmaskarons  auf  dem  Kopf.  Dem  späten 
XVII.  Jahrhundert  und  auch  noch  dem  frühen  XVIII.  Jahrhundert  eignet  die 
Vorliebe  für  kühn  geschwungenes,  kohlblattartiges  Blattwerk,  am  ausge- 
sprochensten in  Süddeutschland,  wo  die  Blattformen  schwerer  als  in  Italien 


Abb.  149.  Italienischer  Epitaphrahmen,  XVI.  Jahrhundert.  Höhe  1,2g,  Breite  1,13  Meter 

oder  Frankreich  ausfallen.  Abbildung  148  zeigt  diese  Art  in  einem  sehr 
charakteristischen  Beispiele. 

Die  beiden  letzten  Werke  endlich,  die  hier  vorgeführt  werden,  gehören 
streng  genommen  nicht  zu  den  eigentlichen  Rahmen,  sie  haben  mehr  die 
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Form  des  Bildepitaphiums,  wo  den  eigentlichen,  verhältnismäßig  schlichten 
Leistenrahmen  ein  reicher  architektonischer  Aufbau  umschließt.  Der  Bild- 
rahmen wird  von  einer  reichen  Ädikula  mit  Säulen,  Sockelbau  und  Gebälk  ein- 
gefaßt, an  denen  an  allen  vier  Seiten  nochmals  alsUntersatz,  Aufsatz  und  drei- 
eckig aufgebaute  Flügel  sich  Füllungen  mit  reichem  Ornamentschmuck  in 
Flachrelief,  das  auch  die  inneren  Friese  schmückt,  angliedern.  Das  aus  Italien 
stammende  Werk  dürfte  noch  der  ersten  Hälfte  des  XVI.  Jahrhunderts  an- 
gehören (Abb.  149). 

Bei  dem  andern  Stück  deutschen  Ursprungs,  das  etwa  hundert  Jahre 
jünger  ist  (Abb.  150),  hebt  sich  der  Rahmen,  der  nach  den  im  oberen  Rund- 
medaillon mit  den  Leidenswerkzeugen,  etwa  ein  Ecce-homo-Bild  enthalten 
haben  dürfte,  vom  Hintergrund  eines  üppigen,  plastisch  aufs  reichste  ver- 
zierten Kartuschenwerks  ab.  Auf  dem  oberen  Sims  des  Aufbaus  sitzen  in 
malerischer  Anordnung  zwei  Engel,  die  das  bekrönende  Rundmedaillon 
halten.  Unter  ihnen  reiche  Fruchtbukette.  Unten,  vom  übrigen  Aufbau 
getrennt,  eine  ungemein  reich  gegliederte  Kartusche,  die  ein  querovales 
Medaillon  mit  geflügeltem  Engelskopf  einschließt.  Trotz  des  Überreichtums 
der  Verzierung  ist  das  Epitaph  mit  feinstem  Stilgefühl  entworfen  und  aus- 
geführt und  auch,  wie  die  Gold-  und  Farbreste  beweisen,  in  seiner  Farben- 
gebung so  sorgfältig  behandelt,  daß  sein  Entwurf  nur  einer  ersten  künst- 
lerischen Kraft  zugeschrieben  werden  kann.  — 

Eine  lange  Wanderung  liegt  hinter  uns,  mit  reichen  Ausblicken  in  das 
weite  Gebiet  der  Möbelgeschichte.  Möge  die  naturgemäß  vorwiegende,  aber 
schwer  zu  vermeidende  Monotonie  der  Beschreibungen  mit  ihren  technischen 
und  formalen  Details  den  Leser  nicht  allzu  sehr  ermüdet  haben.  Der  enge 
Rahmen  dieser  Publikation  verbot  die  sonst  so  wünschenswerte  Heran- 
ziehung von  Vergleichsmaterial  aus  anderen  Sammlungen,  wie  das  nähere 
Eingehen  auf  die  einschlägige  Fachliteratur  und  eine  Anführung  derselben. 
Strenge  Sachlichkeit  entsprach  im  allgemeinen  am  besten  dem  Gegenstand, 
ist  doch  auch  das  Schaffen  der  Sammlung  eine  ernste  Arbeit  gewesen,  nicht 
der  Ausdruck  eines  Modesports  oder  eine  Sache  der  Eitelkeit.  Hier  sollte 
eine  wichtige  Abteilung  der  Sammlung  weiteren,  insbesondere  kunstgewerb- 
lichen Kreisen  bekannt  gemacht  werden.  Ein  Ausspruch  Dr.  Figdors  zum 
Verfasser  über  die  Zwecke  von  Museen  und  Privatsammlungen;  „Inspiration 
nicht  Imitation“  darf  billig  als  Motto  der  Absichten  der  Besitzer  gelten. 
Fügen  wir  dem  hinzu  die  Nacheiferung  in  der  edleren  Weise,  in  welcher 
Tacitus  die  Angehörigen  des  Agricola  „ad  imitationem  virtutum“  des  Hin- 
gegangenen anrief,  so  entspricht  dies  am  ehesten  dem  Sinn  des  Schöpfers 
der  Sammlung. 

Was  die  Gegenwart,  wie  auf  allen  Gebieten  der  angewandten  Kunst, 
auch  auf  dem  hier  behandelten  von  den  Alten  lernen  kann,  das  sind  gewissen- 
hafte Auffassung  des  Berufs  und  Vertiefung  in  seine  Aufgaben,  Ehrlichkeit 
der  Mache  und  Zweckbewußtsein,  strenge  handwerkliche  Schule  und  ernster 
Wille  zur  Kunst,  Maßhalten  und  Takt  bei  voller  Entwicklung  der  freien  Per- 


Abb.  150.  Deutscher  Epitaphrahmen,  um  1600.  Höhe  0,66,  Breite  0,47  Meter 


sönlichkeit,  Eigenschaften,  die  ebenso  vor  Verwilderung  und  Zuchtlosigkeit 
als  vor  krankhafter  Degeneration  bewahren  mußten. 

Dürfen  wir  in  diesem  Sinn  den  Sammler,  sei  er  nun  Privater  oder 
Museumsmann,  der  es  ernst  nimmt  mit  seinem  Beruf,  als  den  Hüter  einer 
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heiligen  Flamme  betrachten,  deren  leuchtende  und  wärmende  Strahlen  sich 
von  vergangenen  auf  kommende  Generationen  übertragen,  so  werden,  dessen 
sind  wir  überzeugt,  auch  die  Originale  der  in  diesen  Blättern  vorgeführten 
glänzenden  Entwicklungsreihen  dem  blühenden  und  schaffensfreudig  vorwärts 
strebenden  Kunsthandwerk  des  Heimatlands  der  Sammlung,  „dem  Jünger 
wie  dem  Meister“,  belebende  Impulse  zu  neuer  Betätigung  bieten:  — 

„Junge  Fischer  werfen  ihre  Netze, 

Neue  Taucher  in  die  Tiefen  spähn. 

Und  es  segnet  unsres  Erbes  Schätze 
Ein  Geschlecht,  für  das  wir  untergehn.“ 


AUS  DEM  WIENER  KUNSTLEBEN  Sfr  VON 
LUDWIG  HEVESI-WIEN  Sfr 

Künstlerhaus,  in  der  sehr  reichhaltigen  Herbstausstellung  steht  Charles  Wilda 
voran,  den  wir  diesen  Sommer  viel  zu  früh  verloren  haben.  Der  große  Saal  im  ersten 
Stock  ist  nicht  groß  genug,  seine  Gedächtnisausstellung  zu  fassen.  Er  ist  ein  Teil  des  Aus- 
klangs jenes  üppigen  Wiener  Kolorismus,  der  im  großen  Makart,  im  kleinen  Pettenkofen 
heißt.  An  die  mittlere,  die  mit  Sonne  vollgesogene  Zeit  dieses  Meisters  erinnert  zusehends 
sein  vorzügliches  Bild  ,, Arabischer  Wahrsager“  (Besitz  Sr.  Majestät),  namentlich  in  der 
samtig  warmen  Tiefe  der  Schatten.  Wenn  er  diesen  gewisse  abenteuerlich  steile,  fast 
geometrisch  silhouettierte  Formen  gibt,  ist  er  in  der  Galerie  gewesen  und  hat  die  Nach- 
ahmer Rembrandts  nachgeahmt,  wie  Dietrich  in  Dresden  und  andere  anderswo.  Seine 
ägyptischen  Bilder,  namentlich  nach  i8go,  berühren  sich  aber  auch  stark  mit  Leopold 
Müller,  sowohl  im  ethnographischen  Detaillieren  der  Figuren,  als  auch  in  der  überhand- 
nehmenden Staubstimmung  (,, Rebekka  am  Brunnen“).  Diese  wurde  später  ganz  atelier- 
mäßig ( ,, Flucht  nach  Ägypten“),  was  aber  bei  dem  damals  überhandnehmenden  Auswendig- 
malen weniger  auffiel.  Moderne  Probleme  ging  er  niemals  an;  erst  sein  letztes  ausgestelltes 
Bild,  das  mit  dem  gelben  Prinzen,  der  mit  dem  Bauernkind  scharmiert,  hat  solchen  Anklang. 
Vorher  gingen  ,, Gulliver  auf  Reisen“  und  „Turandot“,  mehr  im  Publikumgeschmack, 
für  die  Vervielfältigung,  aber  doch  stark  über  dem  Durchschnitt.  Namentlich  „Turandot“, 
das  heuer  in  Venedig  viel  Glück  machte.  Die  gelbe  Note  ist  in  diesem  Bilde  malerisch 
pikant.  Ein  zweites  Gesamtwerk  in  der  Ausstellung  ist  das  des  Architekten  Friedrich 
Ohmann.  Arbeiten  und  Entwürfe  für  Böhmen,  Salzburg,  Magdeburg  (Museum),  Wien. 
Oft  besticht  sein  zeichnerisches  Geschick,  während  die  bauliche  Gestaltung  weniger 
befriedigt.  Ohmann  leidet  an  dem  Zwittertum  zwischen  Barock  und  Modern.  Er  ist  der 
notgedrungene  Moderne,  um  sich  nicht  künstlerisch  auszuschalten,  aber  er  schleift  die 
schwere  eiserne  Kugel  der  alten  Sklaverei  am  Fuße  mit.  Er  geht  sogar  im  Neuartigen  viel 
weiter  als  andere  Kompromißleute,  von  denen  es  jetzt  in  Wien  wimmelt,  aber  die  Kugel 
ist  immer  dabei.  Den  Gemeinplatz  allein  würde  man  noch  eher  vertragen,  in  anarchischer 
Verkleidung  aber  will  er  schon  gar  nicht  munden.  Bei  den  größeren  Wiener  Aufgaben 
Ohmanns  in  den  letzten  Jahren  ist  auch  noch  seine  Lust,  im  kleinen  zu  kramen,  ver- 
hängnisvoll gewachsen.  Der  Abschluß  der  Wienüberbrückung  beim  Stadtpark  ist  das 
Denkmal  dieser  komplizierten  Denkart  in  geleimten  und  gestückelten  Kleinigkeiten. 
Keine  Fläche,  keine  Linie  kann  sich  ruhig  entwickeln,  jede  Form  möchte  gleich  wieder 
eine  andere  sein.  Es  ist  ein  fortwährendes  Kombinieren  und  Variieren  von  Bruchstücken, 
die  keinen  Zug  zum  ganzen  haben.  Diesen  Wienüberbrückungsstil  ist  er  seither  nicht  los 
geworden,  er  überbrückt  noch  immer  die  Wien,  auch  wo  sie  nicht  fließt.  Unter  den  paar 
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hundert  Bildern  der  laufenden  Ausstellung  findet  sich  nicht  wenig  Tüchtiges,  ohne  daß 
das  jetzt  etwas  gehobene  Niveau  überschritten  wäre.  Gute  Porträte  zunächst.  Selbst  Angeli 
erscheint  wieder  auf  dem  Plan;  sein  Bildnis  Pochwalskis  zählt  denn  doch  auch  heute  mit, 
trotz  der  etwas  leblosen  Farbe.  Dagegen  verträgt  Pochwalskis  Hartel-Porträt  so  deutliches 
Licht  nicht;  es  müßte  hoch  in  einem  schlecht  beleuchteten  Sitzungssaale  hängen.  Unter 
den  Jüngeren  ist  Adams  am  besten  in  dem  genrehaft  angeordneten  Brustbild  des  Augen- 
arztes Dr.  Adler;  sein  großes  Bild  einer  Tänzerin,  als  Akt  in  schwarzer  Schleierdraperie, 
findet  eine  interessante  Gegenfarbe  im  gelben  Marmor  des  Milieus.  Ein  (schlecht  gehängter) 
Damenkopf  von  Baschny  wirkt  zwischen  zwei  grünen  Vorhänglein  recht  modern.  Die 
Bilder  von  Rauchinger,  Krauß  (Rumpler),  Poosch,  Uhl  (Freiherr  von  Gautsch)  und  andere 
bestehen  nebeneinander.  In  der  Landschaft  sei  zunächst  Quittner  gelobt,  der  ein  ganz 
neues  Gesicht  zeigt.  Eine  Schneeansicht  im  Dorfe  und  ein  Interieur  (,,Das  Bett“)  sind  in 
einer  matten,  mehr  als  luftigen,  gleichsam  hingepulverten  W^eise  mit  viel  Reiz  gegeben, 
von  tadelloser  Raumwirkung  und  zugleich  die  denkbar  ruhigsten  Flecke  an  der  Wand. 
Kasparides  ist  mit  einem  sonnenbeglühten  Berghintergrund  bei  Gravosa  ein  Hauptwurf 
geglückt.  Tina  Blau  hat  zwei  kleine  holländische  Motive  von  ausgiebiger  Farbe.  Schaeffer, 
Zetsche,  Ruß,  Zoff,  Kinzel,  von  den  Jüngeren  Suppantschitsch,  Jungwirth,  Brunner, 
Poosch,  Geller,  Tupy,  Krizmann  sind  gut  vertreten.  Unter  den  Genrestücken  findet  man 
ein  gesundes  holländisches  Interieur  mit  Figuren  von  Scharf,  ein  pikantes  Problem  in  Rot 
von  Krauß,  bemerkenswerte  Nummern  von  Jungwirth,  Larwin,  Koch,  Ruzicka,  Tschelau, 
Heßl.  Ein  ganz  neuer  ist  der  blutjunge  Tade  Styka  in  Paris,  der  Sohn  des  bekannten 
Historienmalers  Jan  Styka.  Offenbar  ein  Schüler  J.  J.  Henners,  den  er  auch  vortrefflich 
porträtiert  hat.  Bleiches,  leuchtendes  Fleisch  hat  er  bei  Henner  gelernt  (Aktfigur  des 
Prometheus),  den  schwimmenden  Kontur  dazu  sucht  er  nun,  ohne  ihn  einstweilen  zu 
finden.  In  der  Plastik  fällt  eine  reizende  Kinderbüste  aus  rosigem  Marmor  auf,  von  Giuseppe 
Mayer  in  Triest,  dann  allerlei  gut  bewegte  Tierplastik  von  Gornik,  Büsten  und  Plaketten 
von  Hujer,  Kaan,  Grünhut,  Schwendtner,  anderes  von  Zinsler,  Zelezny,  Dietrich.  Von 
allem  etwas,  also  auch  von  Gutem. 

Galerie  MIETHKE.  zwei  junge  Präger  stellen  ihre  Bestrebungen  aus.  Der 
22jährige  Josef  Vaic  sogar  Erstlinge,  denn  er  ist  in  den  Ausstellungssälen  noch  fremd. 
Eine  reiche  Auswahl  Prager  Ansichten  zeigt  ihn  als  Aquarellisten  der  dunklen  Observanz. 
Er  greift  die  tiefsten  Akkorde,  wobei  er  auch  vielfach  ins  Trübe  fällt.  Wucht,  Faust  ist  in  seinen 
Sachen,  daß  man  ordentlich  Verwandtschaft  mit  Hörmann  spürt.  Dabei  eine  Naivetät  der 
Mache,  wenn  er  etwa  große  helle  Farbenflächen,  um  ihnen  mehr  Leben  zu  schaffen,  kreuz 
und  quer  mit  dünnen  Bleistiftstrichen  craqueliert.  Und  dazu  die  gewisse  romantische  Ge- 
bärde des  alten  Prag.  Die  phantastische  dunkle  Silhouette  der  ragenden  Sachen;  Stimmung 
einer  heftig  bewegten  Vergangenheit.  Der  andere  Gast  ist  Vojtech  Preißig.  Er  war  in 
Paris  und  hat  für  ,,L’ Assiette  au  beurre“  Karikaturen  gezeichnet;  französische  Bauern  und 
dergleichen.  Er  hat  eine  starke  graphische  Ader,  die  Wirkung  der  farbigen  Radierung  liegt 
ihm  besonders,  so  daß  auch  manches  andere  auf  diesen  Eindruck  hinausläuft.  Einflüsse 
kommen  von  rechts  und  links;  von  Vogeler  zum  Beispiel.  Schnee  ist  ihm  ein  Lieblings- 
element, schon  weil  es  eine  Lyrik  der  Sauberkeit  hat,  die  ihm  auch  sonst  genehm  ist.  Auch 
Blumen  gehören  in  diese  Sphäre  und  das  Märchen  und  die  Dekoration.  — Im  ersten 
Stock  hat  Gustav  G.  Gröger  eine  Anzahl  Landschaftlichkeiten  vereinigt.  In  früheren  Jahren 
war  er  als  Alpinist  berühmt,  später  hat  er  an  die  hundertmal  den  Atlantic  gekreuzt  und  in 
Amerika  umfassende  Parzellierungsgeschäfte  gemacht.  Jetzt  zieht  er  sich  auf  sein  Altenteil 
zurück  und  bildet  ein  unleugbares  Maltalent  aus.  In  Dachau  bei  Hölzel  und  in  Paris  bei 
Jullian  hat  er  das  Verfahren  gelernt,  ohne  indes  noch  die  Stufe  der  Liebhaberei  ganz  über- 
wunden zu  haben.  Auch  reizt  ihn  besonders  das  Forschen,  das  Experiment  über  die 
Wirkung  der  Farben.  Über  das  Geheimnis  der  Leuchtkraft  insbesondere.  Da  berichtigt  er 
in  Ägypten  die  Vorurteile  der  Maler  hinsichtlich  des  blauen  Himmels  und  gibt  dessen 
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Glanz  ohne  jedes  Blau.  Und  im  Hochgebirg,  2000  Meter  über  Arosa,  beobachtet  er  das 
knallende  Weiß  des  Schnees,  was  ihn  ziemlich  in  die  Nähe  Gallens  bringt.  Auch  die 
Brionischen  Inseln  sind  einer  seiner  beliebten  Schauplätze.  Dann  Venedig.  Das  Leuchtende 
der  Farbe  an  sich  will  er  darstellen;  nicht  das  Licht  der  Sonne,  sondern  ihren  Glanz.  So 
in  einem  größeren  Bilde  vom  Grundlsee,  wo  er  zu  diesem  Zweck  nur  Grün  verwendet. 
Es  scheint,  daß  auf  diesem  Wege  wirklich  etwas  zu  holen  ist. 

NKUK  DKKORATIONSMOTIVK.  Auf  der  Seilerstätte,  an  der  runden  Ecke 
des  Neubaus  des  Finanzministeriums  erregt  das  neue  Verkaufslokal  der  k.  k.  Hof- 
und  Staatsdruckerei  viel  Aufmerksamkeit.  Es  ist  ein  weiterer  Schritt  ins  Moderne,  be- 
kanntlich nicht  der  erste  unter  der  einsichtigen  Leitung  des  Hofrats  Ganglbauer.  Die  Ein- 
richtung des  Lokals  trägt  den  Stempel  der ,, Wiener  Werkstätte“  (Professor  Josef  Hoff- 
mann).  Das  Motiv  ist  sehr  einfach,  aber  sehr  gediegen.  Das  ganze  Erdgeschoß  des  Hauses 
ist  mit  geschliffenen  Platten  von  schwarzem  schwedischen  Granit  verkleidet,  die  einfach 
eingeschnittenen  Öffnungen  aber  mit  einer  gemusterten  Rundleiste  von  vergoldetem  Metall 
umsäumt.  Da  dies  einzeln  und  dann  wieder  gruppenweise  geschieht,  so  daß  die  Leiste 
sich  nach  Bedarf  verdoppelt,  ja  verdreifacht,  wird  eine  vornehme  und  originelle  Schwarz- 
goldwirkung erreicht.  Die  massigen  Buchstaben  der  Firma  fügen  sich  in  diese  Gesamtheit 
ein  und  zwei  interessant  stilisierte  heraldische  Adler  sollen  noch  hinzu  kommen.  — Auch 
aus  dem  neuen,  von  der  ,, Wiener  Werkstätte“  unternommenen  ,, Kabarett  Fledermaus“, 
Ecke  der  Kärntnerstraße  und  Himmelpfortgasse,  ist  ein  wesentlich  originelles  und  äußerst 
wirksames  Motiv  von  Flächendekor  zu  melden.  Der  Bar-Room  samt  Bar  ist  nämlich  bis 
zur  weißen  Putzregion  hinauf  mit  einer  Mosaik  aus  viereckigen  Majolikaplatten  von  ver- 
schiedenster Größe,  Farbe  und  Gruppierung  bedeckt.  Über  7000  solche  Kacheln  sind  ver- 
wendet und  davon  1000  mit  figuralen  Darstellungen  versehen.  Lauter  Unika  natürlich; 
Karikaturen,  bacchische  Symbole,  drastische  Szenen,  ulkige  Porträtchen,  Allotrien  aller  Art. 
Ein  amüsantes  Bilderbuch  ohne  Ende,  in  Majolika,  aus  der  keramischen  Werkstatt  Pro- 
fessor Löfflers  und  Powolnys.  Die  Wirkung  ist  bei  aller  Buntheit  sehr  befriedigend  und 
lokalgemäß.  Das  anschließende  Theaterchen  für  200  Personen  ist  zum  Gegensatz  ganz  in 
Weiß;  Putz  mit  handgeschnittenen  Ornamentstreifen  in  Stuck;  Lambris  und  Brüstungen 
graugemengter  belgischer  Malplaquetmarmor ; dazu  Bequemlichkeitsmöbel  in  wieder 
neuen  Varianten. 

SAMMLUNG  TRITSCH.  Unter  den  kleineren  Bildersammlungen  Wiens  nimmt  die 
des  kaiserlichen  Rates  Alexander  Tritsch  eine  vornehme  Stelle  ein.  Sie  besteht  — neben 
Altwiener  Porzellan  und  guten  neuen  Gemälden  — ■ aus  46  niederländischen  Bildern,  meist 
Genre  des  XVI.  und  XVII.  Jahrhunderts,  die  als  Wohnungsschmuck  verwendet  sind.  Eine 
musterhaft  ausgestattete  Publikation  der  Gesellschaft  für  vervielfältigende  Kunst  in  Wien, 
,, Niederländische  Gemälde  aus  der  Sammlung  des  Herrn  Alexander  Tritsch  in  Wien,  von 
Gustav  Glück“  (Buchdruckerei  von  Carl  Gerolds  Sohn)  bringt  diesen  kleinen  Privatschatz 
jetzt  in  den  Sehkreis  eines  größeren  Publikums.  Vorzügliche  Abbildungen  (25  Tafeln  in  Helio- 
gravüre, 21  Textabbildungen,  darunter  5 Radierungen  von  William  Unger)  dienen  als  Schau- 
stoff. Der  rühmlich  bekannte  Verfasser,  Kustos  der  kaiserlichen  Gemäldegalerie,  behandelt 
die  Bilder  mit  der  ihm  eigenen  Sachkunde  und  gelangt  zu  manchem  interessanten  Ergebnis. 
Erwähnen  wir  vor  allem  ein  Hochzeitsfest  und  das  Doppelbildnis  eines  Ehepaares  von 
Gerrit  Lundens,  dessen  berühmte  Kopie  der  Rembrandtschen  Nachtwache  sich  in  der 
National  Gallery  zu  London  befindet.  Das  Hochzeitsfest  lehnt  sich  auch  in  vielen  Stücken 
an  dieses  Gemälde  an,  der  Bräutigam  ist  sogar  gelb  gekleidet  wie  dort  Frans  Banning 
Cocq.  Bezeichnet  ist  es  1649,  folglich  muß  jene  Kopie  noch  vor  diesem  Jahre  und  noch 
unter  Rembrandts  Augen  gemacht  worden  sein;  eine  neue  Stütze  für  die,  die  auf  Grund 
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dieser  Nachbildung  die  Verstümmlung  der  Nachtwache  behaupten  und  deren  ursprüng- 
lichen Zustand  feststellen  wollen.  Aus  dem  XVI.  Jahrhundert  enthält  die  Sammlung  nur 
zwei  Bilder.  Einen  Bauerntanz,  den  Glück  für  eine  Kopie  des  jüngeren  Peter  Brueghel  nach 
dem  älteren  Peter  Brueghel  hält  (dieses  Original  vielleicht  in  der  Sammlung  Johnson  zu 
Philadelphia),  und  ein  St.  Martinsfeuer  von  Marten  van  Cleef,  der  auch  in  der  Wiener  Galerie 
durch  eine  Bauernhochzeit  vertreten  ist.  Aus  dem  XVII.  Jahrhundert  sind  die  kleinen 
Gesellschaftsbilder  am  zahlreichsten.  Dirck  Hals,  Pieter  Codde,  Pieter  Quast,  Palamedesz, 
Pieter  de  Hooch  (breit  und  leuchtend),  Brekelenkam,  Verkolje,  Dominicus  van  Toi,  Jan 
Miense  Molenaer  (plein  air),  Claus  Molenaer,  Adriaen  van  Ostade  (Bauern  in  der 
Scheune,  Einfluß  Rembrandts),  Cornelis  Dusart  sind  vertreten.  Aus  der  Nähe  Rembrandts 
Salomon  Köninck  (alte  Frau,  Goldmünzen  zählend,  sehr  verwandt  dem  Goldwäger  in 
Rotterdam),  Jan  Victors  (Hagars  Verstoßung,  beeinflußt  von  der  Rembrandtschen  Radie- 
rung), Nicolaus  Maas  (junge  Frau  als  Diana,  französischer  Einfluß).  Zwei  Meisterbilder  sind 
ein  weibliches  Bildnis  von  B.  van  der  Heist  (aus  der  Sammlung  Burnonville  in  Paris  und 
ein  zweites  von  Jacob  Gerritsz  Cuyp.  Sein  Sohn  Aelbert  Cuyp  hat  ein  schon  sachlich  sehr 
bemerkenswertes  Bild:  ,,Halt  des  Prinzen  Friedrich  von  Oranien  zu  Heusden.“  Dazu 
kommen  noch  Landschaften,  Stilleben  und  drei  Kircheninterieurs.  Unter  den  Vlamen  ist 
zunächst  Rubens  zu  nennen,  mit  einer  eindrucksvollen  Skizze  zu  einem  Bilde  der  Louvre- 
Reihe,  Maria  von  Medicis  als  Bellona.  Dann  ein  trefflicher  Studienkopf  von  Van  Dyck, 
vier  saftige  Teniers,  ein  sehr  hübsches  Familientableau,  ein  Park  von  Gonzales  Coques 
und  Frans  Wouters,  eine  Salome  von  Frans  Francken  II.  und  eine  galante  Gesellschaft 
von  C.  J.  van  der  Lamen.  Der  inhaltreiche  Folioband  ist  vermöge  seiner  schönen  Aus- 
stattung auch  als  Festgeschenk  verwendbar. 


MITTEILUNGEN  AUS  DEM  K.  K.  ÖSTER- 
REICHISCHEN MUSEUM  b» 

Auszeichnung,  seine  k.  und  k.  Apostolische  Majestät  haben  mit  Allerhöchster 

L Entschließung  vom  29.  Oktober  dieses  Jahres  dem  Direktor  der  Kunstgewerbeschule 
des  Österreichischen  Museums  Oskar  Beyer  taxfrei  den  Titel  und  Charakter  eines  Regierungs- 
rates allergnädigst  zu  verleihen  geruht. 

Neu  AUSGESTELLT:  Im  Saale  I sind  von  dem  in  Paris  weilenden  öster- 
reichischen Künstler  Heinrich  Kautsch  aus  der  Kollektion  von  Loehr  gegenwärtig 
40  Medaillen  und  Plaketten  ausgestellt,  die  alle  aus  den  letzten  Jahren  stammen  und  hohe 
Vollendung  und  geschmackvolle  Ausführung  zeigen. 

VORTRAG  DES  FRANZÖSISCHEN  KUNSTGELEHRTEN  ANDRE 
MICHEL:  Am  Freitag  den  29.  November  abends  8 Uhr  hält  der  Vorstand  der 
Skulpturensammlung  des  Louvre  und  Verfasser  des  großen  Werkes  über  Boucher,  Professor 
Andre  Michel  im  k.  k.  Österreichischen  Museum  einen  Vortrag  in  französischer  Sprache 
über  ,,Die  Kunst  des  XVIII.  Jahrhunderts  in  Frankreich“.  Der  Vortrag  wird  mit  Projek- 
tionen verbunden  sein. 

Besuch  des  MUSEUMS.  Die  Sammlungen  des  Museums  wurden  im  Monat 
Oktober  von  2913,  die  Bibliothek  von  1503  Personen  besucht. 
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DIE  DARSTELLUNGEN  DER  MYSTISCHEN 
EINHORNJAGD  IN  DER  KUNST  DES  XV.  UND 
XVI.  JAHRHUNDERTS  Sfr  VON  ALFRED 
WALCHERVON  MOLTHEIN-WIEN  Sfr 

N der  unermeßlichen  Zahl  von  Bildwerken,  welche 
das  Leben  der  seligsten  Jungfrau  schildern  — 
dieser  großen  Reihe,  in  der  sich  alle  Vorgänge 
des  irdischen  Lebens  zusammenhäufen  und  mit 
dem  Jenseits  verknüpfen  — wurde  neben  der  Dar- 
stellung der  Krippe  kein  Vorgang  so  häufig  von 
Künstlern  aller  christlichen  Völker  behandelt,  wie 
die  Verkündigung  Mariens.  Aber  auch  kein  an- 
derer Vorgang  dürfte  dem  Künstler  Gelegenheit 
geboten  haben,  seine  Vorliebe  für  Architektur, 
Innendekoration,  für  schön  gemusterte  Stoffe  und  schließlich  für  jugendlich 
hübsche  Mädchengestalten  so  leicht  in  einem  Werke  christlicher  Tendenz 
zu  vereinigen  als  eben  in  diesem,  wo  die  Figuren  der  Maria  und  des  Engels 
an  Schönheit  wetteifern  konnten  und  sich  die  Szene  in  einem  vornehmen 
Gemache  abspielen  durfte. 

In  Italien  haben  diesen  Vorgang  im  Madonnenleben  die  Meister  des 
XV.  und  XVI.  Jahrhunderts  Fra  Angelico,  Carlo  Crivelli,  Botticelli  und 
Lorenzo  di  Credi  so  gemalt,  die  Plastiker,  in  erster  Linie  Donatello  und  die 
Werkstätte  der  Robbia,  so  gebildet,  daß  wir  uns  kaum  etwas  Schöneres, 
etwas  Anmutigeres  denken  können.  Die  Palme  in  der  Behandlung  des  Stoffes 
gebührt,  wenn  wir  nicht  nur  die  besondere  Vorliebe  des  Meisters  für  das 
Thema  an  erster  Stelle  setzen,  Fra  Angelico.  Er  bietet  uns  die  Vorstellung 
höchster  geistiger  Verklärung,  hat  seiner  Madonna  das  jugendlichste,  ja  ein 
mädchenhaftes  Aussehen  gegeben  und  sein  Gabriel  erscheint  mit  den  bunt- 
schillernden Flügeln  eines  Falters.  Immer  aber  behielt  die  italienische  Kunst 
von  der  Schwelle  des  XIV.  Jahrhunderts  an  eine  Darstellungsweise  des 
Mysteriums  bei,  welche  die  symbolischen  Formen  fallen  gelassen  und  eine 
für  die  späteren  Zeiten  typische,  die  ganze  Zartheit  und  Reinheit  christlicher 
Empfindung  widerstrahlende  Behandlung  des  Vorgangs  gewählt  hat.  Diese 
beschränkte  sich  auf  die  Figuren  der  Maria  und  des  Erzengels  — sie  auf 
einer  Bank  ruhend  oder  im  Raume  kniend  mit  dem  Ausdruck  des  Staunens; 
der  Engel  mit  vorgestreckter  Rechten  die  göttliche  Botschaft  überbringend. 
Die  Szene  spielt  in  einem  bald  vornehmer,  bald  einfacher  ausgestattetem 
Raume.  Beigefügt  ist  noch  eine  auf  dem  Boden,  dem  Tisch  oder  im  Fenster 
stehende  Vase  mit  bunten  Blumen  oder  einer  einzelnen  Lilie  — in  Anspielung 
auf  die  von  David  und  den  Erzvätern  als  ,, Lilie  der  Täler“  begrüßte  Jungfrau. 

Die  italienischen  Bilder  muten  uns  an,  wie  wenn  sie  Gestalten  und 
Dinge  einer  besseren  und  schöneren  Welt  vor  Augen  führten.  In  Deutsch- 
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land  und  Frankreich  hat  das  frühe  Mittelalter  die  in  der  altchristlichen  Kunst 
ausgegebenen  Züge  aus  der  Apokryphenliteratur  (Maria  mit  der  Spindel 
oder  mit  dem  Wasserkrug  am  Brunnen)  noch  vielfach  beibehalten  und  die 
Auffassung  in  den  ersten  Jahrhunderten  auch  bewahrt.  Später  treten  andere 
Behandlungen  des  Gegenstands  auf.  Die  himmlischen  Vorgänge  werden 
der  Kenntnis  des  irdischen  Lebens  angepaßt,  häufig  in  visionärer  Verzückung 
betrachtet  und  die  Mystik  wird  zur  Erklärung  herangezogen.  Wir  begegnen 
zuweilen  Vorstellungen,  die  uns  wenig  Geist  und  keinen  religiösen  Sinn 

verraten,  wie  zum 
Beispiel  zu  Würzburg 
im  Katzenwicker,  wo 
der  Embryo  sich  nach 
dem  Schoß  der  heili- 
gen Jungfrau  bewegt. 
An  der  Westgrenze 
deutschen  Kunst- 
schaffens, am  Ober- 
rhein, entsteht  eine 
weitere  Form  von 
Künstlerhand,  die  uns 
in  ihrer  Auffassung 
befremdet. 

Im  Kunstgewerbe 
des  ausgehenden  XV. 
Jahrhunderts  ist  es 
eine  Bronzeplakette, 
welche  uns  diese  Dar- 
stellung in  ziemlicher 
V ollständigkeit  bringt. 
Dem  Revers  mit  der 
an  das  Paris  - Urteil 
erinnernden  Szene 
aus  der  Legende  des  Königs  Alfred  III.  von  Mercien  entspricht  als  Avers  die 
Darstellung  der  Verkündigung.  In  einem  Garten,  der  nach  vorne  mit  einer 
Zinnenmauer,  nach  rückwärts  mit  einem  Turm  und  einer  Felsenburg  ab- 
geschlossen ist,  ruht  die  heilige  Jungfrau  auf  einem  Rasenhügel.  Hinter  ihr 
liegt  das  Fell  Gideons  und  weiter  rückwärts  steht  ein  Wasserkessel  — bezug- 
nehmend auf  die  Schilderung  des  Protoevangeliums  Jacobi  aus  dem  Ende  des 
III.  Jahrhunderts,  demzufolge  Maria  gerade  vom  Brunnen  Wasser  holte.  Bei 
ähnlichen  Darstellungen  finden  wir  übrigens  an  Stelle  des  Wasserkessels 
einen  mit  Purpurwolle  gefüllten  Korb.  Nach  den  alten  Apokryphen  arbeitete 
Maria  täglich  von  der  dritten  bis  zur  neunten  Stunde  an  der  Herstellung  eines 
Purpurvorhangs  für  den  Tempel  und  war  eben  damit  beschäftigt,  als  der 
göttliche  Bote  erschien.  Dem  Korb  begegnen  wir  zuerst  im  V.  Jahrhundert; 


Kupferstich  der  Florentiner  Schule.  Vormals  Sammlung  Hefner-Alteneck 
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am  deutlichsten  erscheint  er  uns  auf  dem  Triumphbogen  der  Kirche  Santa 
Maria  Maggiore.  Kehren  wir  zur  Plakette  zurück.  Im  Hintergrund  neben 
dem  hohen  Turm  sieht  Gott  Vater  über  die  Gartenmauer  und  erhebt  die 
Hände  zum  Segen.  Ein  Brunnen  und  ein  Altar  mit  hoher  Stange  füllen  das 
Mittelfeld  aus.  Alle  diese  von  leeren  Bandrollen  begleiteten  Embleme  ent- 
sprechen der  Verkündigung  nicht  nach  der  Auslegung  des  Evangeliums 
Lukas  in  seiner  schlichten  Form,  sondern  den  Erzählungen  der  Gnostiker 
und  den  Darstel- 
lungen in  denHo- 
milien  des  Mön- 
ches Jakob.  Was 
uns  aber  bei  bei- 
den fehlt  und  ge- 
rade diese  Auf- 
fassung so  rätsel- 
haft macht,  ist  das 
mit  der  Jungfrau 
in  Verbindung  ge- 
brachte Einhorn. 

\ Es  flüchtet  durch 
die  Gartentür  in 
den  Schoß  Ma- 
- riens,  verfolgt  vom 
Erzengel  Gabriel, 
der  den  göttlichen 
Gruß  in  das  Horn 
stößt,  den  Wan- 
derstab in  der 
Rechten  trägt  und 
zwei  Koppeln 
Hunde  an  der 
Leine  führt.  Die 
Komposition  ist 

nicht  dem  Geiste  des  Schöpfers  dieser  Plakette  entsprungen,  wie  die  un- 
beschrieben gebliebenen  Bandrollen,  der  Wasserkessel  an  Stelle  des  Korbes 
mit  der  Wolle,  das  fehlende  Türbeschläge  und  andere  Details  beweisen.  Wir 
werden  im  weiteren  Verlauf  der  Ausführungen  die  Vorlagen  kennen  lernen 
- vorher  wollen  wir  aber  über  die  Stellung  des  Einhorns,  über  seine  sagen- 
hafte Existenz  und  seine  fabelhaften  Beziehungen  zur  Jungfräulichkeit  einige 
Worte  sagen,  um  den  der  mystischen  Einhornjagd  zu  Grunde  liegenden  Sinn 
erläutern  zu  können. 

Das  Tier  gehört  der  Sage  an.  Trotzdem  haben  sich  für  seine  Existenz 
Gelehrte  eingesetzt  ~ zuletzt  Dr.  John  Wilhelm  von  Müller,  Direktor  des 
zoologischen  Gartens  in  Brüssel,  der  1853  ein  kleines  Buch  hierüber  ausgeben 
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ließ.  Der  Verfasser  stützt  sich  hiebei  auf  Darstellungen  auf  ägyptischen  Bau- 
denkmälern, auf  Stellen  im  alten  Testament,  auf  Ausführungen  der  alten 
Klassiker,  auf  einen  Bericht  des  französischen  Konsularagenten  Fresnel  und 
schließlich  auf  Erzählungen,  die  er  selbst  von  einem  Bettelmönch  und  von 
einem  Sklavenhändler  in  Afrika  vernommen.  Wie  wenig  es  der  Autor  mit 
seiner  Arbeit  ernst  genommen  hat,  geht  daraus  hervor,  daß  er  am  Schlüsse 
seines  Buches  ein  Horn  im  Besitz  der  vormaligen  Ambraser-Sammlung  dem 
Einhorn  zulegt,  das  er  aber  zu  einer  genaueren  Untersuchung  nicht  in  die 
Hand  nahm,  obwohl  er  die  Sammlung  persönlich  besuchte.  Seine  Aus- 
führungen schließt  er  mit  den  Worten:  ,,Wenn  der  Inhalt  dieses  Buches  bei 
dem  Leser  einige  Zweifel  über  die  Existenz  des  Einhorns  vernichtet,  wird 
sich  der  Verfasser  befriedigt  fühlen  und  darf  sich  wohl  der  Hoffnung  hingeben, 
daß  uns  weitere  Forschungen  nicht  bloß  Berichte,  sondern  das  Tier  selbst 
zum  Vorschein  bringen  werden.“ 

Die  in  den  Grotten  von  Beni-Hassan  am  Nil  und  im  Höhlentempel  von 
Kalabsche  in  Nubien  dargestellten  Tiere  sind  unschwer  als  Antilopen  zu 
erkennen.  Es  ist  der  Orix,  die  stärkste  Gattung  der  afrikanischen  Spieß- 
böcke, die  auch  in  den  Gemächern  der  Cheops-Pyramide  wiederholt  abge- 
bildet sind.  Als  der  eigentliche  Orix  der  Alten  erscheint  die  Beisa,  ein 
kräftiger  und  schwerer,  im  Gegensatz  zu  den  übrigen  Antilopen  äußerst 
mutiger  Spießbock,  der  keinen  Gegner  scheut  und  gereizt,  sogar  Löwen  und 
Leoparden  angeht.  Konrad  v.  Gesner  beschreibt  ihn  folgendermaßen:  ,,Er 
wohnet  in  den  Wäldern,  ist  anderen  wilden  Thieren  gar  auffsätzig  und  gantz 
weiß,  außgenommen  das  Maul  und  Wangen,  hat  ein  starckes,  fettes  und  dickes 
Genick,  mit  hohen  auffrechten,  schwartzen  und  gantz  scharpffen  Hörnern 
gezieret,  die  also  harte  und  veste  sind,  daß  sie  Eysen  und  andere  Metall, 
auch  die  Steine  übertreffen.  Seine  Natur  und  Art  ist  ganz  wild  und  grausamb, 
dann  er  entsetzt  sich  nicht  für  dem  Bellen  der  Hunde,  achtet  auch  nicht  das 
Kreischen  des  Ebers,  noch  das  Blöcken  des  Stieres,  noch  das  Brüllen  des 
Löwens,  auch  nicht  die  traurige  Stimm  des  Panterthiers,  läst  sich  auch  nicht 
durch  Menschengewalt  und  Stärcke  bezwingen,  sondern  es  bringt  zum  öfftern 
auch  den  allerstärcksten  Jäger  umb  sein  Leben.  Ja  sie  selbst  bringen  biß- 
weilen einander  umb  ihr  Leben.  Es  schrieben  etliche,  daß  solche  Thiere 
allein  mit  einem  Horn  sollen  versehen  seyn,  so  sollen  auch  an  etlichen  Orten 
einhörnige  wilde  Geyssen  gefunden  werden.“ 

Diese  im  XVI.  Jahrhundert  verfaßte  Schilderung  des  Spießbocks  stimmt 
mit  den  Eigenschaften,  welche  das  Mittelalter  dem  Einhorn  zulegte,  ziemlich 
überein.  Der  majestätische  Eindruck,  den  die  Bei'sa  auf  den  Beschauer 
macht,  erklärt  zur  Genüge  die  Bewunderung  der  Alten,  die  Verehrung  im 
Mittelalter,  das  Stärke  und  Kühnheit  allen  anderen  Tugenden  an  die  Spitze 
stellte.  Die  wenigen,  die  das  Tier  in  seiner  Heimat  gesehen,  schilderten  es 
mit  Übertreibung  und  so  entstand  aus  dem  fahlgrau  oder  gelblichweiß 
farbigen  Spießbock  mit  zwei  geraden,  von  der  Wurzel  an  geringelten  Hörnern 
das  weiße  Einhorn  der  Sage.  Die  älteste  christliche  Zeit  hat  dabei  am  meisten 
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Schweizer  Leinenstickerei  aus  der  vormaligen  Sammlung  Hefner-Alteneck.  Nach  1500 


Wert  auf  das  Horn  gelegt  und  es  als  Symbol  des  Kreuzes  aufgefaßt  — viel- 
leicht aus  dem  Grunde,  weil  die  fabelhafte  Naturgeschichte  berichtete,  daß 
jegliches  Gift  durch  das  Horn  des  Tieres  unschädlich  gemacht  werde  und 
die  gleiche  Vorstellung  seit  dem  IX,  Jahrhundert  beim  Kreuz  und  später 
beim  Kruzifix  galt.  Im  Mittelalter  schätzte  man  das  Einhornpulver  als  kost- 
bares Gegengift,  welches  die  Fürsten  immer  bereit  zu  haben  pflegten,  und  aus 
dem  Horn  verfertigte  Trinkgefäße  schützten  gegen  Gift  und  Krankheiten 
jeder  Art.  Der  eigentliche  Träger  der  Wunderkraft  war  der  unter  dem  Horn 
des  Einhorns  liegende  Karfunkel.  In  der  Straßburger  Molsheimer-Handschrift 
des  Alexander  schickt  die  Königin  Candace  dem  Alexander  ein  Einhorn,  das 
nur  mit  einer  Jungfrau  gefangen  werden  konnte  und  den  Karfunkel  in  sich 
trage.  Diesen  heilkräftigen  Stein  auf  dem  Stirnbein  des  Tieres  kennt  auch 
Wolfram  von  Eschenbach  als  erfolglos  versuchtes  Mittel,  die  Wunde  des 
Gralkönigs  Anfortas  zu  heilen.  In  griechischen  Handschriften  wird  erzählt, 
das  Einhorn  mache  das  nach  Sonnenuntergang  von  der  Schlange  vergiftete 
Wasser  mit  seinem  Horn  früh  morgens  für  die  übrigen  Tiere  wieder  trinkbar. 
Mit  dieser  Eigenschaft  erscheint  es  wiederholt  dargestellt  in  der  Ferrare- 
sischen  Handschrift  der  ,,Imprese  di  Carlo  magno“,  weiters  in  den  Rand- 
leisten der  Bibel  des  Herzogs  Borso.  In  einer  Randleiste  des  Franco  Russi 
tötet  es  mit  seinem  Horn  das  am  meisten  gefürchtete  Ungeheuer,  den  Drachen. 
(Abgebildet  bei  Dr.  Hermann  ,,Die  Miniaturmalerei  am  Hofe  der  Este“ 
Jahrbuch  igoo.) 

Da  das  Einhorn  nur  in  der  Einbildung  des  Menschen  lebte,  dieser  aber 
unglaubliche  Summen  für  die  Herbeischaffung  eines  Hornes  opfern  wollte, 
mußten  es  die  Stoßzähne  des  Narwals  ersetzen.  Das  Bayreuther  Archiv  auf 
der  Plassenburg  bewahrte  deren  vier  Stücke  als  außerordentliche  Raritäten, 
als  Hörner  des  Einhorns.  Eines  hatten  die  Bayreuther  Markgrafen  von 
Kaiser  Karl  V.  für  einen  großen  Schuldposten  angenommen  und  für  das  größte 
Exemplar  wurden  155g  von  der  Stadt  Venedig  30.000  Zechinen  in  Gold 
umsonst  geboten.  Ein  weiteres  Exemplar  wurde  zur  Verwertung  als  Arznei- 
mittel bestimmt  — dies  jedoch  auch  nur  für  Erkrankungen  im  Fürstenhaus. 
In  Dresden  hing  ein  auf  100.000  Reichstaler  bewerteter  Stoßzahn  in  der 
kurfürstlichen  Sammlung  an  goldener  Kette.  Mit  der  Überzeugung,  daß  diese 
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Zähne  nicht  dem  Einhorn  angehören,  verloren  sie  ihren  Wert  und  ihre 
Wunderkräfte. 

Mut  und  Stärke,  die  man  dem  Einhorn  zuschrieb,  gaben  Veranlassung, 
das  Tier  als  Wappenfigur  und  als  Helmzier  zu  wählen.  In  dem  phantastischen 
Turnier,  das  Ulrich  von  Liechtenstein  als  König  Artus  veranstaltet,  trägt  der 
Ritter  Ott  von  Missouwe  das  Einhorn  als  Abzeichen  auf  Schild  und  Waffen- 
rock. Besonders  im  Thurgau  war  es  im  Mittelalter  als  Wappentier  häufig 
und  erscheint  so  auch  im  Wappen  des  Dichters  Dietmar  von  Aist  (Manes- 
sischer Kodex).  Die  Jagd  auf  das  Einhorn  galt  als  äußerst  gefährlich.  Der 
Minnesänger  Rumslant  sagt:  ,,Ein  Tier  hat  greulichen  Zorn  dess  alle  Jäger 
grauet,  das  ist  das  Einhorn.“  Als  besonders  kostbares  Wild,  gejagt  von 
kühnen  Jägern  und  Hunden,  wurde  es  mit  Vorliebe  auf  Tapisserien  im  XVI. 
und  XVII.  Jahrhundert  dargestellt. 

In  seiner  symbolischen  Bedeutung  trat  die  ganze  Figur  des  Tieres  mehr 
hervor.  Es  galt  als  Sinnbild  der  Reinheit  und  der  Jungfräulichkeit  und  die 
alte  Fabel,  es  könne  nur  eingefangen  werden,  wenn  es  zu  einer  reinen  Jung- 
frau flüchte,  beschäftigte  durch  Jahrhunderte  Künstler  und  Kunsthandwerker. 
Hiefür  einige  Beispiele:  Hefner- Alteneck  besaß  einen  seltenen  Kupferstich 
der  Florentiner  Schule,  früher  im  Besitz  des  Kunsthändlers  Weigel  in  Leipzig. 
Die  Darstellung  zeigt  eine  Jungfrau,  namens  Marietta,  mit  einem  Kranz  am 
Haupte.  Bei  Hefner  ist  sie  als  Braut  erklärt,  die  nun  das  Einhorn,  das  Sinn- 
bild der  Jungfräulichkeit,  entfesselt  und  liebkosend  von  ihm  Abschied  nimmt, 
während  sich  ihr  ein  kleiner  Hund,  die  eheliche  Treue  bezeichnend,  nähert. 
Nach  Vergleich  mit  anderen  Darstellungen  haben  wir  es  hier  wohl  mit  dem 
Fang  des  Tieres  zu  tun.  Die  Jungfrau  wartet  somit  nur  den  Schlaf  des  Tieres 
ab,  um  es  zu  fesseln.  Der  Kranz  am  Haupte  ist  der  Siegeskranz,  den  die 
Bezwingerin  trägt  oder  wie  in  anderen  Darstellungen  dem  Jäger  überreicht. 
Der  kleine  Hund  holt  sich  für  das  Hetzen  des  Einhorns  den  Dank  der  Herrin. 

Von  Textilien  wird  das  schönste  Stück  aus  der  Folge  der  Tapisserien 
de  la  licorne  im  Cluny-Museum  wiedergegeben.  In  einem  reichen  Blumen- 
garten ruht  eine  vornehme  Dame  auf  dem  Rasen  und  umfängt  mit  der 
Linken  das  Einhorn,  dem  sie  einen  Spiegel  vorhält  und  in  welchem  sich  das 


Zierplatte  einer  Jagdflinte.  Zweite  Hälfte  des  XVIII.  Jahrhunderts.  Im  Besitz  des  Verfassers 
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Tier  befriedigt  über  die  eigene  Schönheit  und  Majestät  wiedersieht.  Die  Dame 
gehört  nach  dem  Wappen  dem  Hause  Le  Viste  an  und  ist  auf  den  übrigen 
Gobelins  dieser  Reihe  in  verschiedenen  Szenen  ihres  tugendhaften  Lebens 
verherrlicht.  Das  Einhorn  wird  hier  somit  Symbol  ihrer  Keuschheit,  der  Löwe 
Symbol  der  Stärke  ihres  christlichen  Glaubens. 

Eine  Darstellung  der  Jagd  findet  sich  auf  einem  leinenen  Handtuch  der 
vormaligen  Sammlung  Hefner-Alteneck.  Ein  Jäger  und  drei  Hunde  hetzen 

das  Einhorn  in  den  Schoß  einer 
Jungfrau.  Das  über  dieser  Szene 
liegende  Spruchband  ist  so  zu 
lesen:  ,,Ich  und  du  fallen,  du  hebes 
an“.  Diese  Worte  bedeuten  also 
den  Verlust  der  Jungfräulichkeit 
bei  dem  Mädchen  und  die  darauf 
folgende  Erlegung  des  Einhorns. 
Daß  der  mystischen  Jagd  des  Ein- 
horns stets  auch  ein  sinnlicher 
Gedanke  zu  Grunde  lag,  muß  ich 
hier  besonders  betonen,  weil  die 
Darstellungen  der  Verkündigung 
Mariens  nur  in  dieser  Weise  zu  er- 
klären sein  werden.  Den  frühesten 
Beweis  für  diese  Erklärung  haben 
wir  in  der  Klagenfurter  Handschrift 
des  Physiologus,  und  das  vor- 
erwähnte Handtuch  der  Sammlung 
Hefner  bietet  hiefür  nur  eine  späte 
Bestätigung.  Die  Darstellung  auf 
der  durchbrochen  gearbeiteten 
Zierplatte  einer  Jagdflinte  aus  der 
zweiten  Hälfte  des  XVIII.  Jahr- 

Wange  des  Chorgestühls  im  Münster  zu  Konstanz  hundcrtS  mutCt  UnS  an,  als  ob  sich 

(Der  Zinkstock  ist  der  Zeitschrift  „Schauinsland,  Frei-  Einhom  VOn  dem  Weibfichen 

bürg  i.  B.“  entnommen,  ebenso  jener  des  Dominikaner-  _ 

breviers  und  der  Schongauer  Tafel)  Wesen  abwende.  Weil  die  erste 

Bedingung,  die  Jungfrauschaft 
nicht  zutreffen  mag.  Die  Brust  des  Weibes  ist  hier  entblößt,  um  entsprechend 
vielen  alten  Texten  das  Tier  anzulocken.  Die  gleiche  sinnliche  Behandlung 
des  Stoffes  finden  wir  auf  dem  Kragstein  im  Kreuzgang  des  ehemaligen 
(1344  vollendeten)  Zisterzienserklosters  Neuberg  in  Steiermark,  weiters  im 
Herrenchor  der  ehemaligen  Klosterkirche  zu  Maulbronn,  im  Gestühl  des 
hohen  Chores  des  Cölner  Domes  und  auf  zwei  Chorwangen  des  Konstanzer 
Münsters. 

Jetzt  werden  wir  den  Sinn  der  Darstellung  auf  der  eingangs  genannten 
Plakette  und  auf  weiteren  kunstgewerblichen  Arbeiten  leichter  verstehen. 
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Die  Flucht  des  Einhorns  in  den  Schoß  einer  Jungfrau,  die  Fabel,  es  könne 
nur  eingefangen  werden,  wenn  ihm  eine  reine  Jungfrau  den  Schoß  öffne, 
wurde  auf  die  Conceptio  immaculata  ausgedehnt.  Die  zweifelnden  Worte 
Marias  ,, Werde  ich  den  Herrn  empfangen  und  zur  Welt  bringen,  wie  jede 
andere  Mutter“  und  die  Aufklärung  des  Engels  ,,Die  Kraft  des  Ewigen  wird 
dich  mit  seinem  Schatten  bedecken“  bewogen  den  Künstler,  zum  leichteren 
Verständnis  des  Mysteriums  ein  Wesen  zu  wählen,  daß  stärker  war  als  alle 
Tiere,  stärker  als  alle  Menschen,  ja  göttliche  Kraft  besaß  und  im  Horn  über 
wunderbare  Wirkungen  verfügte.  Lag  es  doch  nirgends  in  der  Absicht  des 
Mittelalters,  Rätselbilder  zu 
schaffen,  und  so  finden  wir 
stets  Gedanken  vor,  mit 
denen  die  lebendige  An- 
schauung der  Form  zur 
figürlichen  Schilderung  ge- 
führt wurde,  wenn  sich 
auch  der  Versuch,  das  Ge- 
heimnis verständlicher  zu 
machen,  in  diesem  Fall 
nicht  über  eine  sinnlich- 
realistische Auffassung  er- 
heben konnte.  Schöner  war 
sie  jedenfalls  bei  den  Ita- 
lienern und  poetischer  bei 
Dante,  der  als  Symbol  für 
das  Mysterium  die  Rose 
wählte  — ■ wohl  in  Erin- 
nerung an  den  lateinischen 
Dichter  des  XII.  Jahrhun- 
derts: ,,Die  goldene  Rose, 
die  von  der  Paradieses- 
wiese in  den  Schoß  der 
Jungfrau  fiel,  blieb  darin  liegen;  im  Klosterhof  der  Züchtigkeit  empfängt  die 
Jungfrau  die  englische  Rose.“ 

Die  Kunst  des  ausgehenden  XV.  und  beginnenden  XVI.  Jahrhunderts 
bringt  uns  eine  große  Reihe  von  Darstellungen  der  mystischen  Jagd  des 
Einhorns.  Ich  muß  die  markantesten  und  künstlerischesten  herausgreifen: 
Der  Holzschnitt  aus  einem  Defensorium  inviolatae  virginitatis  Mariae  aus 
dem  Jahre  1470  — weiters  ein  Zinnmodel  im  Besitz  des  germanischen 
Museums.  Er  hat  höchstwahrscheinlich  mit  der  Bronzeplakette  der 
Sammlung  Figdor  gemeinschaftlich  dasselbe  Vorbild;  die  Darstellung 
erscheint  hier  jedoch  reicher  in  den  Details,  vornehmer  in  der  Behandlung 
der  Figuren  und  vollständiger  durch  die  beschriebenen  Bandrollen.  Der 
Text  ist  nicht  auf  allen  deutlich  lesbar,  aber  durch  Vergleich  mit  anderen 
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Abguß  einer  Marzipanform  aus  Zinn.  Germanisches  Museum 
in  Nürnberg 
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Darstellungen  nachzu- 
weisen. Der  reich  von 
Blumen  belebte  Garten 
ist  der  ,,hortus  conclu- 
sus“,  die  Gartenpforte 
die  „porta  clausa“,  der 
Brunnen  ,,fons  signatus“ 
als  Brunnen  des  Lebens, 
als  Taufbrunnen.  Das 
hinter  der  Marialiegende 
Fell  ist  als  ,,vellus  Ge- 
deonis“,  auf  das  allein 
Gott  den  Tau  fallen  ließ, 
während  alles  andere 
trocken  blieb,  bezeich- 
net. Wir  treffen  es 
wiederholt  als  Vorbild 
der  wunderbaren  Ge- 
burt Christi  in  den  typi- 
schen Bilderreihen  der 
Armenbibeln  und  Heil- 
spiegeln. Der  Metall- 
kessel mit  der  Purpur- 
wolle ist  als  ,,urna 
aurea“  erklärt,  die  bei- 
den höchsten  Türme  als 
,,turris  eburnea“und  als 
Turm  Davids,  der  Altar 
im  Hintergrund  als 

Einbanddecke  in  der  Bibliothek  zu  Rouen.  Nach  1500  ,,SedeS  Sapientiae“  als 

Thron  Salomons,  die 

schönste  Blume  im  Garten  als  ,,rosa  mystica“.  Die  vier  Hunde  stellen  die 
bei  der  Inkarnation  mitwirkenden  Tugenden  als  ,,solitudo“,  ,,discretio“, 
,,virginitas“  und  ,,humilitas“  vor.  Weiters  müssen  wir  nennen  die  beinahe 
gleiche  Darstellung  auf  einer  Einbanddecke  in  der  Bibliothek  zu  Rouen.  Die 
Embleme  aus  der  Cantica  canticorum  sind  hier  mit  jenen  auf  der  Nürnberger 
Zinnform  übereinstimmend.  Die  Einbanddecke  gehört  dem  ersten  Drittel  des 
XVI.  Jahrhunderts  an.  In  der  vormaligen  Sammlung  Gubler  in  Zürich  fand 
sich  ein  Schweizer  Wandteppich  mit  den  Wappen  der  Züricher  Familie 
Bullinger  und  des  badensischen  Geschlechts  der  Bodmer.  Dort  erscheinen 
die  Figuren  der  Maria  und  des  göttlichen  Boten  in  prächtiger,  goldgemusterter 
Gewandung. 

Das  beginnende  XVI.  Jahrhundert  macht  im  Kunstgev'^erbe  von  der 
Einhornjagd  ausgiebigste  Verwendung.  Die  Sammlung  des  Grafen  Wilczek 
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besitzt  einen  Holzmodel,  wie  solche  zur  Herstellung  von  Honig-  und 
Marzipankuchen  dienten.  (Abgebildet  auf  Seite  21  dieses  Jahrgangs.)  Die 
ganze  Darstellung  ist  etwas  roh  und  zeigt  handwerksmäßigen  Charakter, 
doch  weisen  einzelne  Änderungen  gegenüber  dem  als  Vorbild  zu  betrachten- 
den Nürnberger  Stück,  speziell  die  hier  geänderte  Stellung  der  Hunde  auf 
das  Können  des  Formschneiders.  Diesem  Kuchenmodel  sehr  ähnlich  sind 
kleine  Scheiben  aus  gebranntem  Ton,  die  ziemlich  häufig  entweder  als 
Einsatzstücke  für  Schüssel-  und  Topfkacheln  oder  als  selbständig  gedachte 
Bildplatten,  als  Haussegen  oder  als  Andachtsbilder  Verwendung  fanden. 

Schließlich  bringen  wir  noch  den  Kessel  aus  Glockenmetall  der 
Sammlung  Figdor  mit  der  gleichen  Darstellung  zur  Abbildung.  Die  Attribute, 
die  Embleme  der  lauretanischen  Litanei,  sie  waren  dem  Handwerker  nicht 
verständlich.  So  wie  bei  den  vorhin  genannten  Stücken  aus  Holz  und  Ton, 
die  sämtlich  in  Süddeutschland  hergestellt  wurden,  sind  hier  manche  Einzel- 
heiten verstümmelt  wiedergegeben.  Das  Vlies  Gideons  gleicht  eher  einem 
Strauch,  die  burgenartige  Anlage  im  Hintergrund  ruht  anstatt  auf  Felsen 
auf  Wolken,  und  so  weiter.  Nachdem  diese  aus  Süddeutschland,  namentlich 
Bayern,  Salzburg  und  Tirol  stammenden  Arbeiten  eine  Unkenntnis  der 
Symbole  äußern,  zu- 
dem auch  schon  in  die 
Mitte  des  XVI.  Jahr- 
hunderts gehören,  wer- 
den wir  die  Heimat 
der  mystischen  Jagd 
wo  anders  zu  suchen 
haben. 

Damit  aber  ge- 
langen wir  zur  Erörte- 
rung der  zwei  wichtig- 
sten Fragen.  Wo  lie- 
gen die  Quellen  dieser 
mystisch-symbolischen 
Auffassung  der  Ver- 
kündigung Mariens  und 
wo  ist  die  Heimat 
unserer  Darstellungen 
zu  suchen? 

Maler  undBildner, 
sie  haben  den  Gegen- 
stand behandelt,  und 
auch  Prediger  und 
Dichter,  wie  wir  später 
hören  werden,  haben 

ihn  in  Rede  und  Poesie  Kessel  aus  Glockenmetall.  XVI.  Jahrhundert,  erste  Hälfte.  Sammlung  Figdor 
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verwertet.  Sie  alle,  die  uns 
diese  mystische  Auffassung 
in  Werken  der  Kunst  und 
in  der  Literatur  überlieferten, 
waren  gleichmäßig  von  der 
Phantasie  ihrer  Nation  ge- 
tragen und  beeinflußt,  zehrten 
und  lebten  von  demselben 
Gut,  der  durch  höher  zurück- 
liegende Elemente  befruch- 

Aus  der  Klagenfurter  Handschrift  des  jüngeren  deutschen 

Physioiogus.  Um  1200  teten  Einbildungskraft  des 

Volkes.  Diese  Einbildungs- 
elemente bezog  die  Volksseele  des  Mittelalters  in  unserem  Fall  von  zwei 
ähnlichen  Quellen,  dem  Physioiogus  der  Deutschen  und  den  Bestiaeres  der 
Franzosen. 

Der  Physioiogus,  eine  in  frühchristlicher  Zeit  in  Alexandrien  entstandene 
hellenistisch-ägyptische  religiöse  Schrift  — eine  Auswahl  von  meist  fabel- 
haften Eigenschaften  wirklich  existierender  oder  der  Fabel  angehörender 
Tiere  mit  angefügten  mystischen  und  moralischen  Auslegungen  — erfreute 
sich  durch  das  ganze  Mittelalter  hindurch  einer  ungemein  großen  Ver- 
breitung. Das  Einhorn  lernen  wir  im  Physioiogus  als  indisches  Tier  kennen: 
Es  sei  unbezwingbar  und  lasse  sich  von  Jägern  nur  durch  eine  reine  Jung- 
frau fangen.  Beim  Anblick  einer  solchen  bleibe  das  sonst  so  ungemein 
flüchtige  Tier  erstaunt  stehen  und  der  Jäger  könne  es  leicht  erreichen. 
Öffnet  ihm  die  Jungfrau  den  Schoß,  so  schlafe  es  sanft  darin  ein.  Dies 
bezeichnet,  daß  Christus,  mächtiger  als  alle  himmlischen  Mächte,  in  den 
Schoß  der  seligsten  Jungfrau  Maria  herabkam,  um  Menschheit  anzunehmen. 
Zwei  Übersetzungen  des  Physioiogus  existieren  in  deutscher  Sprache.  Die 
ältere  aus  dem  XI.  Jahrhundert  ist  uns  in  einer  Wiener  Handschrift  unvoll- 
ständig überliefert;  die  jüngere,  vor  der  Mitte  des  XII.  Jahrhunderts  auf 
österreichischem  Boden  entstanden,  dagegen  vollständig  erhalten.  Die  ältere 
geistliche  Literatur  und  die  Poesie  benützten  den  Physioiogus  ungemein.  In 
Heinrichs  Litanei  wird  Christus  mit  dem  Einhorn  verglichen:  Er  habe,  so 
wie  dieses,  seine  Liebe  zur  Jungfrauschaft  gezeigt,  indem  er  von  einer 
wahren  Jungfrau  den  menschlichen  Körper  an  sich  nahm  — • wie  das  Ein- 
horn sich  nur  einer  reinen  Jungfrau  ergibt.  Auch  Wolfram  von  Eschenbach 
kennt  die  Erzählungen  über  das  Einhorn.  Er  sagt: 

,,Ein  tier  heiszt  monicirus 

daz  erkennt  der  meide  rein  so  groz 

daz  er  flaefet  uf  der  meide  schoz.“ 

Die  höfische  Epik  schloß  sich  im  Mittelalter  durch  die  Behandlung 
religiöser  und  kirchlicher  Stoffe  an  frühere  Dichtungen  der  Geistlichen  an; 
nur  wurden  diese  Stoffe  mit  freierem  Geist  behandelt.  Nicht  ausschließlich 
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an  die  biblischen  Quellen 
hielten  sich  die  Dichter, 
sondern  benutzten  auch 
vielfach  die  apokryphischen 
Evangelien.  Die  Legenden- 
dichtung fand  um  so  mehr 
Bearbeitung,  je  mehr  die 
echte  Religiosität  abnahm. 

Gerade  in  diese  Zeit  fällt 
die  Vorliebe,  die  Wunder- 
macht der  heiligen  Jung- 
frau und  ihr  Leben  poetisch  zu  behandeln.  Wernher  von  Tegernsee  dichtet 
um  1173  das  ,, Leben  der  Jungfrau  Maria“;  Konrad  von  Fußesbrunn,  ein 
Österreicher,  die  ,, Kindheit  Jesu“.  In  dieser  Dichtung  häuft  sich  Wunder 
auf  Wunder:  Das  Kind  spielt  mit  Löwen  und  Drachen,  trägt  Wasser  in 
einem  Korb,  zieht  zu  kurz  geschnittene  Bretter  in  die  Länge,  bildet  aus  Lehm 
Vögel  und  macht  sie  lebendig.  Unter  den  vielen  Lobgesängen  auf  die  heilige 
Jungfrau  ist  wohl  Konrads  von  Würzburg  „Goldene  Schmiede“  der  bedeu- 
tendste. Er  entstand  im  Kloster  zu  Freiburg.  Konrad  ist  der  mystische 
Dichter,  der  den  Physiologus  am  ausgiebigsten  benutzte,  der  die  Symbol- 
beziehungen zwischen  Maria  und  dem  Einhorn  wiederholt  anwendet  und 
uns  schildert,  wie  des  Himmels  Einhorn  im  Dickicht  der  wilden  Welt  gejagt, 
eine  kaiserliche  Jungfrau  aufsucht,  um  in  deren  Schoß  zu  lagern  und  einzu- 
schlafen — wie  Christus  in  Einhorngestalt  im  Schoße  Mariens  Mensch 
geworden  ist: 

„Des  himels  einhürne 
der  wart  in  daz  gedürne 
derre  wilden  werlt  gejaget 
und  suchte  kaiserlichiu  maget 
in  diner  schoz  vil  senfter  leger.“ 

Bei  Reinmar  von  Zweter  erscheint  Gott  Vater  als  der  Jäger,  der  den 
Sohn  gleich  dem  Einhorn  jagte  bis  in  den  Schoß  der  heiligen  Jungfrau.  Hugo 


Antependium  der  Nonnenabtei  Göß  in  Steiermark.  XIII.  Jahrhundert 
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vonLangenstein  nenntMaria: 
„die  viel  reine  Magd,  die  mit 
Keuschheit  hat  erjagt  des 
Himmels  Einhorn,  das  man 
zuvor  der  ganzen  Welt  zür- 
nen sah“. 

In  der  Provence,  der 
Heimat  des  Minnesangs,  ist 
die  Poesie  der  Troubadours 
reich  an  mystischen  Ver- 
gleichen. König  Thibault  von 
Navarra  nennt  sich  selbst  ein 
Einhorn,  weil  er  von  Amor 
und  seiner  Herrin  sein  Herz 
nicht  zurückerlangen  könne, 
so  wie  das  Einhorn  im  Schoß 
der  Jungfrau  vom  Jäger  ver- 
räterisch getötet  wurde.  Der 
Einfluß  der  französischen 
Bestiaeres,  darunter  jene  des 
Pierre  le  Picard  auf  die  fran- 
zösische höfische  Lyrik  war 
sehr  bedeutend;  ihre  An- 
regung auf  die  bildende  Kunst 
ist  groß  gewesen  und  in 
ganzen  Zyklen,  so  zum  Bei- 
spiel am  Straßburger  Münster 
nachgewiesen.  Der  deutsche 
Minnesang  entwickelte  sich 
unter  französischem  Einfluß  und  lernte  die  allegorische  Anwendung  der 
Tierbilder  auf  die  Liebe  zum  großen  Teil  aus  provencalischen  Dichtungen. 
Orgeluse  im  Parzival  nennt  ihren  Geliebten  Cidegast  ein  Einhorn  an  Treue 
und  Feirefiz  trägt  das  Tier  als  Helmschmuck,  als  Sinnbild  der  Treue,  das 
ihm  Königin  Secundille  als  Wappen  gegeben,  das  Bild  des  reinen  Tieres,  in 
dessen  Nähe  alle  giftigen  Schlangen  sterben,  wenn  sie  es  nur  riechen.  Gleich- 
falls in  der  geistlichen  Volkspoesie  finden  die  Symbolbeziehungen  reichlich 
Anwendung.  In  der  sechsten  Strophe  des  Marienlieds  ,,ich  han  mir  usserkoren“ 
aus  einer  Stuttgarter  Handschrift  des  XV.  Jahrhunderts  heißt  es  von  Maria: 


Aus  dem  Mondseer  Antiphonarium  im  Museum  zu  Linz.  Um  1460 


,,den  einhurn  und  die  hinde 
hat  sie  gemachet  zam.“ 

Ausführlicher  ist  dieses  Bild  in  dem  geistlich  gewendeten  Jägerlied  ,,Ich  sähe 
mir  den  Maien“  angewendet. 
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Wir  haben  somit  als  erste  Quelle  unserer  symbolischen  Darstellung 
den  Physiologus  der  Deutschen  und  die  Bestiaeres  der  Franzosen  kennen 
gelernt.  Einen  der  ersten  Versuche,  diese  Auffassung  im  Bilde  wieder- 
zugeben, bringe  ich  zur  Anschauung.  In  der  gereimten  Bearbeitung  des 
jüngeren  deutschen  Physiologus,  einer  Klagenfurter  Handschrift,  die  vor  dem 
Jahre  1200  entstanden  ist,  jagt  ein  junger  Mann  mit  Pfeil  und  Bogen  nach 
dem  Einhorn,  das  sich  zu  einer  auf  einem  Throne  ruhenden  Jungfrau  flüchtet. 
Sie  ist  hier  nicht  als  die  seligste  Jungfrau  Maria  gedacht,  denn  der  Text  im 
Klagenfurter  Physiologus  ist  so  zu  verstehen:  Um  das  Einhorn  einfangen 
zu  können,  wähle  man  eine  Magd  vom  Lande,  somit  ein  unverdorbenes 
Mädchen,  führe  sie  in  die  Stadt,  wo  das  Einhorn  emsig  nach  sinnlicher 
Speise,  nach  reinen  Jungfrauen  umsonst  suche.  Erblickt  das  Tier  dann  die 
Magd,  so  springe  es  sofort  in  ihren  Schoß  und  schlafe  dort  ruhig  ein. 

Als  älteste  Darstellung  des  Einhorns  bei  der  Szene  der  Verkündigung 
ist  das  Antependium  der  ehemaligen  Nonnenabtei  Göß  in  Steiermark 
bekannt.  Von  den  Rundmedaillons  zeigt  das  mittlere  Maria  als  Himmels- 
königin, das  linke  die  Anbetung  der  heiligen  drei  Könige,  das  rechte  Medaillon 
endlich  die  Szene  der  Verkündigung  in  höchst  primitiver  Auffassung.  Im 
leeren  Raume  zwischen  Maria  und  dem  Erzengel  ist  ein  ganz  kleines  Ein- 
horn mit  wagrecht  nach  vorn  gerichtetem  Horn  zu  sehen.  Diesen  Altar- 
behang verfertigte  im  XIII.  Jahrhundert  Äbtissin  Chunegunde,  die  sich  auch 
mit  einer  Herde,  ihre  Schutzbefohlenen  Frauen  des  Klosters  bezeichnend, 
als  Geschenkgeberin  kniend  dargestellt  hat.  Ihr  gegenüber  kniet  Adala  als 
Stifterin  des  Klosters.  Auf  einer  Dalmatika  im  gleichen  Besitz  ist  ein  Einhorn 
allein  dargestellt  und  als  „spiritualis  unicornis“  bezeichnet.  Wir  haben  im 
Antependium  von  Göß  eigentlich  einen  sehr  wichtigen  Beleg  für  die  histo- 
rische Entwicklung  der  mystischen  Jagd.  Der  Erzengel  Gabriel  ist  nicht  als 
Jäger  gekennzeichnet  und  das  Tier  nähert  sich  scheinbar  in  voller  Ruhe  der 


Antependium  aus  Kloster  St.  Ottilienberg.  Vormalige  Sammlung  Graf  Üxküll-Gyllenband 
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seligsten  Jungfrau.  Hier  ist  somit  das  Einhorn  lediglich  als  Symbol  Christi 
aufgefaßt,  als  Emblem  des  Heilands  im  Sinne  der  alten  Kirchenväter  und 
die  Einhornjagd  mit  Hilfe  einer  Jungfrau  wird  hier  noch  nicht  zur  Allegorie 
der  Menschwerdung,  Der  Versuch,  das  große  Mysterium  in  solcher  Weise 
verständlicher  zu  machen,  ist  jedoch  in  dieser  Darstellung  unverkennbar, 
und  wie  dieser  Versuch  später  zum  vollen  Ausdruck  der  Verkündigung  und 
der  Menschwerdung  wurde,  zum  kühnen  Bilde  des  tiefsten  aller  Geheim- 
nisse, des  Vorgangs  des  göttlichen  Ratschlusses  selbst,  konnten  wir  bereits 

aus  mehreren  Darstellun- 
gen ersehen. 

Ein  weiteres  Beispiel 
in  der  Kunst  der  Kleriker 
ist  die  Einhornjagd  in 
einem  handschriftlichen 
Brevier  des  Dominikaner- 
klosters zu  Kolmar.  Der 
Engel  ist  mit  Albe,  Hume- 
rale,  Stola  und  Pluviale 
bekleidet.  Besonders  schön 
sind  in  dieser  Miniatur  die 
Hunde  gezeichnet.  Der 
Fanghund  heißt ,, Justitia“, 
der  Hetzhund  „Caritas“, 
der  Spürhund  ,,spes“  und 
der  Leithund  ,, Fides“,  von 
dem  es  heißt:  ,,das  leit- 
hindlein  mit  namen  ein 
stöberlin,  das  spyrend  auff- 
tryb  das  einhorn  von  seiner 
stat“.  Später  hat  die  geist- 
liche Kunst  von  der  mysti- 
schen Jagd  des  Einhorns 
Umgang  genommen,  ge- 
wisse Beziehungen  des  Tieres  zur  seligsten  Jungfrau  jedoch  auch  weiters 
zugegeben.  Dies  drückt  sich  deutlich  auf  einer  Blattseite  des  im  Museum 
Francisco  Carolinum  befindlichen  Mondseer  Antiphonariums  aus.  Die  Initiale 
R zeigt  uns  als  Miniatur  die  Szene  der  Verkündigung  ohne  Einhorn;  das  Tier 
ist  aber  im  Ausläufer  des  Rankenwerks  ruhend  dargestellt.  Etwas  höher 
darüber  im  Blattrand  sitzt  ein  Greif,  der  gleichfalls,  und  zwar  in  einer  mittel- 
griechischen Bearbeitung  des  Physiologus  (überliefert  in  zwei  Pariser  Hand- 
schriften des  XIV.  und  XV.  Jahrhunderts)  mit  der  Jungfrau  Maria  in  Ver- 
bindung gebracht  wird.  Das  besprochene  Antiphonarium  wurde  1460  vom 
Benediktiner  Erhardus  Cholb  unter  dem  Mondseer  Abt  Eck  von  Piburg 
vollendet. 
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Als  die  eigentliche  Heimat  unserer  Darstellungen  in  den  Werken  der 
Malerei  und  auf  den  Erzeugnissen  des  Kunstgewerbes  müssen  wir  die  oberen 
Rheinlande  ansehen,  also  den  Breisgau  und  Sundgau,  Elsaß-Lothringen, 
Baden,  Württemberg,  Hessen  mit  den  diesen  Ländern  inliegenden  geistlichen 
Gebieten  von  Straßburg-Land,  Speyer  und  Basel-Land  sowie  die  reichs- 
städtischen Gebiete  von  Straßburg,  Mühlhausen,  Münster,  Kolmar,  Metz 
und  Basel.  Abgesehen  vom  Antependium  in  Göß,  welches  wir  übrigens  nur 
als  Übergangsglied  kennen  gelernt  haben,  leiten  sämtliche  Darstellungen 
ihre  Herkunft  aus  der  oberen  Rheingegend.  Die  Plakette  der  Sammlung 
Figdor  stammt  aus  Lothringen,  das  gestickte  Handtuch  Hefner-Altenecks 
aus  Bingen  am  Rhein.  Das 
schöne  Antependium  aus 
dem  Besitz  des  Grafen  Kuno 
Üxküll  von  Gyllenband  in 
Kannstatt  (heute  in  Amerika), 
kam  aus  dem  Kloster  Sankt 
Ottilienberg  im  Elsaß.  Eine 
weitere  Stickerei  ähnlichen 
Charakters  befindet  sich  in 
Gelnhausen,  dasselbe  Sujet 
in  Mühlhausen,  an  einem 
Chorgestühl  des  Münsters  zu 
Konstanz,  im  Dominikaner- 
brevier von  Kolmar.  Daß 
schließlich  in  der  allgemeinen 
poetischen  Literatur  der- 
selben Zeit  und  desselben 
Landes,  dieselbe  Quelle  floß 
und  die  gleiche  symbolische 
Sprache  gesprochen  wurde, 
wie  in  den  Gebieten  der 
Kunst,  geht  daraus  hervor,  daß  Konrads  von  Würzburg  ,, Goldene  Schmiede“ 
im  Kloster  zu  Freiburg  entstanden  ist. 

Auch  die  Malerei  beteiligt  sich  an  der  oberrheinischen  Heimat  der 
mystischen  Jagd  mit  dem  einzig  bekannten  bedeutenderen  Werk.  Es  ist  dies 
die  Martin  Schongauer  zugeschriebene  Passion  im  Museum  von  Unterlinden 
zu  Kolmar.  Auf  der  Rückseite  der  beiden  Altartafeln  mit  dem  Einzug  Christi 
in  Jerusalem  und  dem  Abendmahl  hat  der  Künstler  uns  ein  Bild  der  mystischen 
Jagd  entworfen.  Die  Anordnung  der  Figuren  und  der  lauretanischen  Embleme 
entspricht  den  uns  bereits  bekannten  Darstellungen.  Die  Bibliothek  zu 
Weimar  besitzt  gleichfalls  ein  Bild  der  Einhornjagd,  welches  dem  aus- 
gehenden XV.  Jahrhundert  und  der  rheinischen  Schule  angehört.  Es  ist  in 
mancher  Beziehung  interessant.  Beim  Fell  kniet  Gideon,  die  seligste  Jung- 
frau anbetend,  auf  dem  Altar  mit  den  Stäben  der  vom  Bischof  Abiathar  für 


Rückseite  einer  Altartafel  von  Martin  Schongauer. 
Museum  von  Unterlinden 
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Deckel  eines  in  Buchsholz  gearbeiteten  Schmuckkästchens  aus  dem  ausgehenden  XV.  Jahrhundert. 
Sammlungen  des  Allerhöchsten  Kaiserhauses 


eine  Vermählung  Mariens  in  Aussicht  genommenen  unverheirateten  Männer 
grünt  allein  die  Rute  Josefs,  die  er  von  einer  Wurzel  abgerissen  hatte. 
Damit  hat  Gott  zum  Gemahl  der  Maria  Josef  ausersehen  und  zum  Zeichen 
seines  Entschlusses  flog  vom  Stabe  eine  Taube  gegen  den  Himmel.  Für 
uns  aber  das  Bemerkenswerteste  im  Bilde  sind  die  hier  unzweifelhaft  zum 
Ausdruck  gebrachten  Beziehungen  des  Einhorns  zur  unbefleckten  Emp- 
fängnis Mariens.  Während  das  Tier  in  den  Schoß  der  seligsten  Jungfrau 
springt,  entsendet  Gott  aus  den  Wolken  den  Jesuknaben  als  das  soeben 
geborene  Kind. 

Auf  einer  Leinenstickerei  des  ausgehenden  XV.  Jahrhunderts  im  Be- 
sitz des  Vorarlberger  Museums  zu  Bregenz,  reitet  das  Jesukind  auf  dem 
Einhorn  und  hält  ein  Kreuz  in  der  Rechten.  Die  Stickerei,  wohl  Schweizer 
Provenienz,  wurde  durch  mehrere  Generationen  in  einer  Bludenzer  Familie 
als  Versehtuch  gebraucht  und  hat  bei  einer  solchen  Verwendung  durch 
einen  umstürzenden  Leuchter,  dessen  Flamme  den  mittleren  Teil  ausbrannte, 
stark  gelitten.  Besonders  reich  ist  die  Darstellung  in  den  zahlreich  hinzu- 
gefügten Emblemen  und  Mariensymbolen,  unter  denen  jene  des  Löwen,  wie 
er  die  totgeborenen  Jungen  durch  sein  Gebrüll  zum  Leben  erweckt,  an  eine 
Stelle  in  der  ,, Goldenen  Schmiede“  erinnert:  ,,Du  bist  des  lewen  muoter,  der 
sine  toten  welfelin  mit  der  luten  stimme  lebende  machet“. 

In  der  Geschichte  der  Mystik  sind  die  Nonnenklöster  des  heiligen 
Dominikus  in  den  oberen  Rheinlanden,  im  Elsaß  und  in  der  nördlichen 
Schweiz  geradezu  als  Pflegestätten  visionären  mystischen  Lebens  durch 
Generationen  hindurch  bekannt.  Die  künstlerisch  mystischen  Konzeptionen 
sind  vielleicht  teilweise  auf  diese  Pflegestätten  zurückzuführen,  wenn  auch 
der  Kunst  dieselben  Quellen  wie  der  Mystik  zur  Verfügung  standen.  Jeden- 
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falls  fanden  die  Konzeptionen  in  den  Klöstern  eifrige  Pflege,  wurden  von  dort 
aus  entschieden  beeinflußt.  Die  Visionen  setzten  sich  fest  in  das  Bewußtsein 
des  Volkes  und  befruchteten  von  da  aus  die  Phantasie  der  Künstler,  gaben 
ihr  eine  bestimmte  Richtung,  ja  — vermutlich  sogar  bestimmte  Vorlagen. 
Zudem  wurde  gerade  dem  Einhorn  mit  seinem  sagenhaften  Leben  in  den 
Einöden,  seiner  beigelegten  Schüchternheit  und  seiner  großen  Liebe  zur 
Einsamkeit  eine  große  Bedeutung  in  den  oberrheinischen  und  hessischen 
Klöstern  zugelegt.  Es  wurde  zum  Ausdruck  klösterlichen  Lebens,  zum  Symbol 
klösterlicher  Zucht  und  beschaulicher  Einsamkeit.  So  verwahrt  das  Kloster 
Fulda  einen  Bischofstab  aus  dem  IX.  Jahrhundert,  in  dessen  Krümmung  das 
Einhorn  vor  dem  Kreuze  kniet  — ■ zur  Erinnerung  an  Sanct  Sturmius,  der  in 
der  Einöde  das  Kloster  gründete. 

Noch  möchten  wir  Straßburg  einen  bedeutenden  Anteil  an  der  Behand- 
lung und  Verbreitung  dieses  Stoffes  zulegen.  Die  Zinnform  im  Nürnberger 
Museum  erinnert  zu  stark  an  die  gleichzeitigen  Holzschnitte  der  Grüninger- 
schen  Ausgaben  des  Hortulus  animae  des  Terentius,  Plenar  und  Virgil,  daß 
wir  nicht  die  gleiche  Schulrichtung  annehmen  müssen.  In  den  Jahren  von 
1483  bis  1510  herrschte  in  Straßburg  ein  so  rühriges  Schaffen  wie  kaum  in 
einer  anderen  deutschen  Stadt.  Am  großartigsten  äußerte  sich  diese  Tätigkeit 
auf  dem  Gebiet  der  Bücherillustration,  die  in  Straßburg  mehr  leistete  als  im 
übrigen  Deutschland  zusammen  genommen  und  das  Vorhandensein  einer 
eigenen  Straßburger  Holzschneiderschule  bedingte.  Die  Offizinen  des  Martin 
Schott,  Grüninger,  Wilhelm 
Schaffner,  der  beiden  Knob- 
lauch und  beiden  Flach  bo- 
ten mit  ihren  Holzschnitten 
Künstlern  und  Kunsthand- 
werkern Anregung  und 
Vorlagen.  Als  Beispiel  hie- 
für  wählen  wir  aus  den 
kunsthistorischen  Samm- 
lungen des  Allerhöchsten 
Kaiserhauses  das  deutsche 
Schmuckkästchen  des  aus- 
gehenden XV.  Jahrhun- 
derts. Die  in  Buchsholz 
geschnittenen  Reliefs  mit 
Szenen  aus  dem  Leben  der 
Waldmenschen  sind  den 
Holzschnitten  im  Straß- 
burger Plenar  des  Martin 
Schott  vom  Jahre  1483 
nachempfunden.  Das  Käst- 
chen trägt  zudem  auf  dem 


Maurisch-italienischer  Majolikateller  mit  Darstellung  einer  Antilope. 
XV.  Jahrhundert,  i.  Hälfte.  Sammlungen  Graf  Wilczek 
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Deckel  die  hübsche  Darstellung  der  Rückkehr  des  Waldvolkes  von  der  Jagd. 
Die  Beute  besteht  neben  Hasen  auch  in  einem  Einhorn,  welches  mit  Hilfe 
einer  Jungfrau,  wohl  in  der  wiederholt  genannten  Weise,  eingefangen  wurde 
und  nun  vollständig  gezähmt,  mit  der  triumphierenden  Bezwingerin  auf  dem 
Rücken,  an  der  Halfter  mitgeführt  werden  kann.  Hinsichtlich  der  Stellung 
Straßburgs  zur  mystischen  Jagd  des  Einhorns  möchte  ich  schließlich  darauf 
hinweisen,  daß  Konrad  von  Würzburg,  der  von  allen  mystischen  Dichtern 
den  weitesten  Gebrauch  von  den  Symbolbeziehungen  zwischen  Maria  und 
dem  Einhorn  machte,  sich  zum  Vorbild  Meister  Gottfried  von  Straßburg 
wählte  und  bis  zu  seiner  Übersiedlung  nach  Basel,  aus  der  Stadt  Straßburg 
seine  mystischen  Dichtungen  ausgehen  ließ. 

Wir  haben  nun  die  vermutlichen  Quellen  und  die  Heimat  der  Darstel- 
lungen der  himmlischen  Jagd  kennen  gelernt,  als  erstere  den  Physiologus 
der  Deutschen  und  die  Bestiaeres  der  Franzosen;  als  letztere  haben  sich  die 
Länder  am  Oberrhein,  speziell  Elsaß  und  Lothringen  — als  engere  Heimat 
Straßburg  — geäußert.  Immerhin  wird  aber  auch  eine  Anregung  vom  Westen 
anzunehmen  sein,  von  Frankreich  aus,  dessen  Einfluß  im  Mittelalter,  vor- 
nehmlich im  XIII.  Jahrhundert,  mit  unwiderstehlicher  Kraft  in  das  Leben 

und  die  Bildung  der  Deutschen  ein- 
setzte. 

Wenn  auch  die  Sage  vom  Ein- 
horn ungemein  verbreitet  war  und 
speziell  in  Deutschland  und  Frank- 
reich viel  Anhänger  fand,  so  dürfte 
man  ganz  im  Süden,  bei  stärkerem 
Kontakt  mit  dem  afrikanischen  Kon- 
tinent, der  eigentlichen  Heimat  des 
Spießbockes,  im  XV.  Jahrhundert 
bereits  eines  Besseren  belehrt  ge- 
wesen sein.  Hat  man  auch  dort  an 
Beziehungen  eines  gehörnten  Tieres 
zur  seligsten  Jungfrau  festgehalten, 
so  wurde  doch  die  Darstellung  eines 
unbekannten  Tieres  späterhin  ver- 
mieden. Ein  sehr  früher,  unter  dem 
Einflüsse  maurischer  Keramik  ent- 
standener, italienischer  Teller  der 
Sammlung  Graf  Wilczek  mit  der 
Darstellung  einer  Antilope  im  Fond 
und  mit  der  Umschrift  ,,Ave  Maria 
gratia  plena“  liefert  den  Beweis,  daß 
an  Stelle  des  Einhorns  jenes  Tier 
gesetzt  wurde,  welches  uns  heute 

Indianerin  von  Abastema,  St.  Leger  Eberle  3-lS  daS  der  alten  F abel  erscheint. 
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AMERIKANISCHE  KUNSTAUSSTELLUNGEN 
IN  DER  SAISON  1906—1907  VON  CLARA 
RUGE-NEWYORK 

N meinem  letzten  Bericht  habe  ich  die  bevor- 
stehende Vereinigung  der  „National  Academy  of 
Design“  mit  der  einst  aus  ihr  entsprungenen  So- 
ciety of  American  Artists  angekündigt,  und  sie 
hat  mittlerweile  wirklich  stattgefunden.  Da  die 
Ausstellungen  beider  Gesellschaften  keine  wesent- 
lichen Unterschiede  aufwiesen,  so  hat  auch  die 
Fusion  ihr  Gepräge  nicht  verändert.  Es  wurden 
bisher  zwei  Ausstellungen  in  dem  Fine  Arts 
Building  abgehalten.  Die  eine  wurde  im  Dezember 
und  die  andere  im  März  eröffnet.  Jede  enthielt  ungefähr  400  Bilder.  Die  Aus- 
stellungen zeigten  einen  ausgeprägt  konservativen  Charakter.  Man  kann 
deshalb  mit  Sicherheit  voraus  sagen,  daß  für  die  Bestrebungen  der  jüngeren 
Künstler  schon  in  kurzer  Zeit  in  entsprechender  Weise  gesorgt  werden  muß. 
Vorläufig  hatte  man  sich  noch  in  anderer  Weise  zu  helfen. 

Die  sogenannten  ,,One  man’s  Exhibits“  (Ausstellungen  der  Arbeiten 
eines  Künstlers)  haben  sich  hier  eingebürgert  und  bieten  natürlich  die  beste 
Gelegenheit,  die  individuelle  Art  des  betreffenden  Künstlers  in  jeder  Weise  zu 
zeigen.  Da  sie  aber  sehr  kostspielig  sind  — die  Auslagen  belaufen  sich  oft  auf 
1000  Dollars  — so  sind  manche  Künstler  von  vorneherein  davon  aus- 
geschlossen. Aus  diesen  und  andern  Gründen  trachtet  man  Gruppenaus- 
stellungen zu  arrangieren.  So  haben  sich  schon  seit  mehreren  Jahren  die 
,,Ten  american  Artists“,  einige  jüngere  Künstler  von  stark  moderner  Prägung, 
abgesondert  und  diesen  Winter  sind  im  neuen  Kunstsalon,  dem  der  sehr  ver- 
größerten New-York  School  of  Art,  Einzel-  oder  Gruppenausstellungen  von 
Malern  moderner  Richtung  abgehalten  worden,  die  bis  zum  nächsten  Jahre 
vermutlich  eine  Art  ,, Sezession“  in  größerem  Maßstab  bilden  werden.  An 
der  Spitze  dieses  neuen  Ausstellungsunternehmens  steht  Robert  Henri,  der 
mit  William  M.  Chase  die  genannte  Kunstschule  leitet.  Robert  Henri  ist 
unter  den  Jungen  dieser  Richtung  bis  jetzt  das  stärkste  und  reifste  Talent. 
Er  und  seine  Anhänger  streben  vor  allem  nach  Ausdruck  und  sehr  verein- 
fachter kraftvoller  Technik.  Sie  negieren  jede  Ausführlichkeit,  sowohl  in  der 
Landschaft  als  im  Figurenbild  und  im  Porträt. 

Die  beiden  Ausstellungen  von  Bildern  in  Aquarell,  die  des  Newyorker 
Water  Color  Club  und  der  Newyorker  Water  Color  Society,  sind  in  den 
alten  Pfaden  weiter  gewandelt.  Ferner  wurde  in  der  Bundeshauptstadt  eine 
neue  große  Ausstellung  eröffnet.  In  der  Cokeran  Galerie  zu  Washington 
wurde  zum  ersten  Mal  eine  Kunstausstellung  abgehalten,  die  nun  jährlich 
wiederholt  werden  soll  und  wohl  auch  jährlich  interessanter  werden  dürfte, 
denn  dies  Jahr  ist  man  größtenteils  in  den  alten  Fehler  verfallen,  der  hier  bei 
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W eltausstellungen 
und  anderen  Ge- 
legenheiten so  oft  be- 
gangen worden  ist: 
Um  rasch  zu  füllen, 
holte  man  Bilder  aus 
den  Privatgalerien, 
stattaus  denAteliers. 
Außerdem  wurden 
viele  Bilder  aus  der 
NewyorkerAcademy 
dahin  gesandt.  Daher 
genügt  es,  vorläufig 
nuraufdie  Gründung 
dieser  neuen  Aus- 
stellung hinzuwei- 
sen, ohne  die  ein- 
zelnen Gemälde  zu 
besprechen. 

Ein  anderes  neues 
Unternehmen,  das 
die  Zukunft  zu  voller 
Reife  bringen  wird 
und  das  besonders 
in  kleineren  Städten 
Nachahmung  ver- 
dient, hat  der  Maler 
Charles  Frederick 
Naegele  ins  Leben 
gerufen.  Er  hat  eine 
Anzahl  guter  Bilder 
von  Newyorker  Ma- 
lern nach  der  Stadt 
W aterto  wn  im  Staate 
Newyork  gesandt  und  dort  eine  Ausstellung  veranstaltet.  Da  man  ihm  in  der 
kleinen  Stadt,  für  die  eine  solche  Kunstschau  ein  noch  nie  dagewesenes 
Ereignis  war,  das  Ausstellungslokal  gern  unentgeltlich  überließ,  so  konnte 
das  bescheidene  Eintrittsgeld  von  lo  Cents  zum  Ankauf  von  Gemälden  ver- 
wendet werden.  Jeder  Besucher  durfte  seine  Stimme  dahin  abgeben,  welches 
Gemälde  angekauft  werden  sollte.  Diejenigen  Bilder,  die  am  meisten  Stimmen 
erhielten,  gingen  nun  in  den  Besitz  der  Stadt  über.  Es  wurde  möglich,  aus 
dem  Ertrage  der  ersten  Ausstellung  drei  Bilder  zu  erstehen,  und  schon  nach 
wenigen  Wochen  ward  in  dem  kleinen  Watertown  der  Wunsch  nach  einer 
zweiten  Ausstellung  rege.  Nächsten  Winter  wird  nicht  nur  Watertown, 


Charles  Frederick  Naegele,  Mädchenbildnis 
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Charles  Frederick  Naegele,  Nachdämmerung 

sondern  es  werden  eine  ganze  Anzahl  anderer  kleiner  Städte,  denen  bisher 
die  Kunst  ganz  fern  blieb,  mit  Ausstellungen  und  den  ersten  Ankäufen  zur 
Gründung  von  Kunstmuseen  nach  diesem  neuen  System  versehen  werden. 

Eine  andere  Neuerung,  die  sehr  dazu  angetan  ist,  die  Kunst  mehr  unter 
das  Volk  zu  tragen  und  die  Künstler  von  dem  Druck  der  Geldmacht  zu 
befreien,  ist  die  Gründung  der  National  Society  ofCraftsmen  in  Newyork.  Ich 
berichtete  schon  letztes  Jahr  über  die  konstituierende  Versammlung.  Nun 
ist  diesen  Herbst  das  neue  große  Gebäude  des  „National  Arts  Club“  am 
Gramercy  Park  bezogen  worden  und  die  neue  Gesellschaft  hat  dort  einen 
Teil  des  Hauses  übernommen.  Die  National  Society  of  Craftsmen  hat  perma- 
nente Ausstellungen  eröffnet,  die  zugleich  Verkaufstätten  sind.  Die  Kunst- 
handwerker können  hier  unter  ihrem  eigenen  Namen  auftreten  und  jene,  die 
schon  bisher  auf  eigenes  Risiko  gearbeitet  haben  und  deshalb  nie  eine 
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Stelle  hatten,  wo  sie  ihre  Ar- 
beiten dem  Publikum  zeigen 
konnten,  haben  nun  endlich 
eine  solche  gefunden.  So- 
bald die  Ausstellungs-  und 
Verkaufsräume  hinreichend 
bekannt  sein  werden,  dürften 
sie  sich  von  großem  Nutzen 
erweisen. 

Was  dieses  Ausstellungs- 
zentrum uns  Neues  gebracht 
hat,  werde  ich  weiter  unten 
besprechen.  Vorerst  will  ich 
jedoch  die  Jahresausstel- 
lungen Revue  passieren 
lassen. 

Den  Reigen  der  winter- 
lichen Ausstellungen  er- 
öffnete  wie  immer  die  Aus- 
stellung des  Water  Color 
Club.  Sie  ist  leider  den  Tra- 
ditionen der  letzten  Jahre 
nicht  untreu  geworden  und 
bewahrte  auch  dies  Jahr 
ihren  dilettantischen  Cha- 
rakter. Einzelne  hervor- 
ragende Künstler  waren  zwar  vertreten,  aber  es  waren  solche,  denen  wir  in 
anderen  Ausstellungen  wieder  begegneten. 

Wir  wollen  daher  gleich  in  den  beiden  Academy-Ausstellungen  eine 
Rundschau  halten.  Die  sogenannte  Winterausstellung  dauerte  vom  22.  De- 
zember 1906  bis  zum  Januar  1907,  die  Frühjahrsausstellung  vom  16.  März 
bis  20.  April.  Zwischen  beiden  lag  die  Ausstellung  der  Architectural  League. 

Die  Winterausstellung  nahm  insofern  die  Stellung  der  früheren  Aus- 
stellung der  Society  of  American  Artists  ein,  als  die  für  jene  Gesellschaft 
gestifteten  Preise  zur  Verteilung  kamen.  Der  vom  Stahlkönig  und  Biblio- 
thekenstifter Andrew  Carnegie  ausgesetzte  Preis  von  500  Dollars  wurde 
dem  Maler  Ben  Foster  für  sein  Gemälde  ,,Misty  Morning“  (nebliger  Morgen) 
zugesprochen.  Dem  Bild  ist  ein  Stimmungszauber  von  großer  Gewalt  nicht 
abzusprechen.  Es  ist  von  echt  künstlerischer  Empfindung  durchflutet,  ob 
es  aber  das  beste  Bild  der  Ausstellung  war,  ist  schwer  zu  entscheiden. 

Schon  in  der  Jury  gab  es  Streit,  denn  Grolls  herrliches  Arizonagemälde 
,,Land  ofthe  Hopi  Indians“  mit  seinen  Wolkengebilden,  wie  sie  kaum  je  gemalt 
worden  sind,  machte  Ben  Foster  den  Preis  streitig.  Groll  hat  sich  in  die 
Arizonaeinsamkeit  mit  seiner  ganzen  Seele  versenkt  und  jener  klaren 
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eigenartigen  Atrnosphäre 
Reize  und  Farbenharmo- 
nien abzugewinnen  ge- 
wußt, die  geradezu  als  Ent- 
deckungen wirken.  Aber 
noch  ein  Dritter  kam  in 
Frage:  Paul  Dougherty, 
dessen  Küstenbild  ,,Land 
and  Sea“  mit  seiner  kraft- 
vollen Technik  und  tiefen 
und  doch  leuchtenden 
Farbenpracht  einzig  in 
seiner  Art  war.  Es  stellt 
die  felsige  und  hügelige 
Küste  einer  kleinen  Insel 
an  der  Neuenglandküste 
dar  und  bringt  eine  starke 
Individualität  zum  Aus- 
druck. 

Daß  die  drei  besten 
Bilder  Landschaften  sind, 
beweist,  daß  die  Haupt- 
stärke der  Ausstellung 
wieder  im  Landschafts- 
bilde lag.  Dessenunge- 
achtet wies  sie  auch  einige 
sehr  gute  Figurenbilder 
auf.  So  hat  Luis  Mora, 
der  junge  Spanisch-Ameri- 
kaner,  dessen  Gemälde 
ich  in  meinem  vorigen 
Bericht  besprach  und 
illustrierte,  auch  diesmal 
treffliche  Bilder  beige- 
steuert, in  denen  unver- 
kennbar Traditionen  der  spanischen  Renaissance  nachzuweisen  sind.  Ganz 
besonders  möchte  ich  das  sehr  gelungene  Doppelkinderbildnis  ,,Der  Pirat 
und  der  Gefangene“  hervorheben.  Es  sind  zwei  spielende  Kinder,  deren 
Eigenart  durch  die  genrehafte  Auffassung  besonders  gut  zur  Geltung  gelangt. 

Ein  anderer  Maler,  der  nicht  durch  Geburt,  aber  durch  die  Eigenart 
seines  Temperaments  dahin  geführt  wurde,  sich  der  Schule  des  Velasquez 
zu  nähern,  ist  Robert  Henri.  Die  Feinheit  seines  Vorbildes  fehlt  ihm 
jedoch.  Seine  breit  charakterisierende  Auffassung  verleiht  seinen  Bildern 
eine  gewisse  Großzügigkeit,  er  steht  aber  vor  der  Gefahr,  seihe  ausdrucks- 


Ella  Condie  Lamb,  Newyork.  Porträt  „Miniaturmalerin“  Miss  Anna 
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volle  Kunst  gegen  manirierte  Derbheit  umzutauschen.  Robert  Henri  war  im 
letzten  Sommer  mit  einer  ganzen  Klasse  vorgeschrittener  Schüler  in  Spanien. 
Da  er  an  der  Spitze  der  Sezession  steht,  so  werden  wir  ihm  in  Zukunft  noch 
oft  begegnen  und  bei  Gelegenheit  der  kleinen  Ausstellung,  die  der  neuen 
Sezession  als  Vorläuferin  diente,  nochmals  von  ihm  zu  sprechen  haben. 

An  figuralen  Bildern  von  Bedeutung  wären  hier  etwa  noch  nennens- 
wert: Ein  sehr  fein  empfundenes  Mädchenbildnis  von  G.  R.  Barse  jr.,  ,,Der 
Kotillon“  von  H.  M.  Walcot,  einen  Kinderball  darstellend  und  durch  charak- 
teristische Zeichnung  exzellierend,  dann  William  Thornes  sehr  zartes  Frauen- 
bildnis und  Will  Howe  Foote’s  ,,Junges  Weib  in  Schwarz  und  Weiß“,  das 
große  malerische  Reize  aufwies.  Ella  Condie  Lamb  hat  ein  fein  empfundenes 
Porträt  der  Künstlerin  Anna  Belle  Kindlund  gesandt.  Auch  W.  T.  Smedley 
hat  ein  gutes  Männerporträt  geliefert,  ebenso  der  japanisierende  Albert 
Herter.  Der  durch  Holland  beeinflußte  Walter  Florian  hatte  ein  scharf 
charakterisiertes  Porträt  des  bekannten  Schriftstellers  Udo  Brachvogel  aus- 
gestellt. Mrs.  Brewster  Sewell  hat  wieder  Frauenbildnisse  beigesteuert,  die 
wie  immer  als  recht  gute  Nachahmungen  der  großen  Engländer  Sir  Walter 
Lawrence  und  Lord  Leighton  anzusehen  sind.  Ihr  Gatte  Robert  Sewell 
malt  ebenfalls  nach  englischem  Muster.  Seine  dekorativen  Gemälde  sind 
stets  in  präraffaelitischer  Manier  gehalten.  Ein  gutes,  sehr  kräftiges  Männer- 
porträt hat  der  junge  Maler  S.  Wolf  geliefert,  das  neben  der  vielen  gemalten 
Weiblichkeit  wohltuend  wirkte.  Matilde  de  Cordoba  und  Mary  Teresa  Hart 
sind  mit  recht  anmutigen  Bildnissen  ihrem  eigenen  Geschlecht  treu  geblieben. 
Louis  Loeb’s  Frauenkopf  Mirandä  voll  wundersamen  Schmelzes  hob  sich 
wohltuend  von  den  vielen  weiblichen  Studienköpfen  ab.  Die  diskrete  Be- 
handlung des  Körpers,  der  Drapierung  und  des  üppigen  Wellenhaares  ver- 
leihen dem  Bild  besonderen  Reiz.  Charles  Frederick  Naegele’s  ,, Evelyn“  ist 
ein  Mädchenkopf,  der  uns  die  Amerikanerin  in  ihrer  fast  klassischen  Schön- 
heit zeigt.  E.  Irving  Couse  ist  seinen  Genrebildern  aus  dem  Indianerleben 
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treu  geblieben.  Im  ganzen  übertrafen  wie  immer  das  Bildnis  und  der  Studien- 
kopf die  figurenreiche  Komposition,  sowohl  an  Zahl  als  an  Qualität.  Francis 
Day’s  schöne  Allegorie  ,,Das  Licht  der  Liebe“  bildete  eine  erfreuliche  Aus- 
nahme. Im  Landschaftlichen  haben  sich  außer  den  vorgenannten  drei 
Malern,  die  für  den  Carnegie-Preis  in  Betracht  gezogen  wurden,  noch  eine 
beträchtliche  Zahl  von  Künstlern  hervorgetan.  Wir  müßten  weit  mehr  als 
zwei  Dutzend  Namen  nennen,  um  hier  allen  wohlbegründeten  Ansprüchen 
gerecht  zu  werden,  was  innerhalb  des  Rahmens  dieses  Berichtes  nicht  wohl 
angeht. 

Da  die  Landschaften  im  Vordergrund  unseres  Kunstlebens  stehen,  so 
bildeten  sie  auch  in  der  Frühjahrsausstellung  das  vorherrschende  Element. 
Hier  hat  sich  Edward  Potthast  durch  mehrere  ganz  besonders  schöne  Land- 
schaften ausgezeichnet,  in  denen  Naturwahrheit  mit  poetischer  Stimmung 
auf  das  glücklichste  vereinigt  ist.  Er  weiß  die  Natur  in  jenen  Momenten  zu 
erfassen,  in  denen  sie  ihre  feinsten  Stimmungen  dem  bewundernden  Auge 
enthüllt.  Ein  anderer  Künstler,  der  uns  vorzügliche  Stimmungslandschaften, 
die  ebensoviel  Farbensinn  als  Empfänglich- 
keit des  Gemüts  verrieten,  vorführte,  ist 
Cullen  Yates.  Der  Australier  M.  Evergood 
Blashky  bewährt  sich  in  großzügiger  Auf- 
fassung und  breiter  Technik,  Carlton 
T.  Chapmann  dagegen  in  ganz  eigenartiger 
Farbenpracht.  Walter  Palmer ’s  sonnige 
Schneelandschaften  haben  hierzulande 
keine  Rivalen,  ebenso  müssen  William 
Ritschel’s  schöne  holländische  Stimmungs- 
bilder besonders  erwähnt  werden.  Auch 
Louis  Loeb  ist  diesmal  unter  den  Land- 
schaftern zu  finden.  Sein  reizvolles  Bild 
heißt  „Der  Gipfel“.  Jonas  Lie  bringt  einige 
Landschaften,  die  nur  den  Gesamteindruck 
beabsichtigen  und  diesem  Bestreben  jedes 
Detail  unterordnen.  Der  Preis  für  das  beste 
Landschaftsbild  ist  Emil  Carlsen  für  seinen 
„Canaan  Mountain“  zu  teil  geworden.  Das 
Bild  verrät  in  der  Tat  viel  künstlerisches 
Können.  Der  Clarke-Preis,  welcher  für  das 
beste  Figurenbild  der  Ausstellung  bestimmt 
ist,  wurde  Henry  Prellwitz  zuerkannt.  Hugo 
Ballin,  der  hochbedeutende  junge  Künstler, 
von  dem  in  meinem  letztjährigen  Bericht 
drei  Bilder  reproduziert  wurden  — eines 
davon  gewann  den  letztjährigen  Clarke- 
Preis  — , wurde  diesmal  für  das  Bild  ,,Die 
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drei  Lebensalter“  mit  einem  der  Hallgarten-Preise  bedacht,  die  für  die  besten 
Bilder  von  Malern  unter  35  Jahren  bestimmt  sind.  Das  Bild  zeichnet  sich 
durch  harmonischeFormen  und  Farbenschönheit  aus,  die  Ballin’s  Arbeiten 
charakterisieren.  Auch  Edmund  W.  Graecen  hat  für  sein  verdienstvolles 
Bildnis  eines  alten  Mannes  einen  Hallgarten-Preis  zuerkannt  bekommen.  Im 
übrigen  war  auch  diese  Ausstellung  nicht  reich  an  Figurenbildern.  Einige 
der  Verdienstvollsten  seien  hier  noch  kurz  erwähnt:  Porträt  des  Prinzen 
Heinrich  von  Robert  V.  Schwill,  das  eigenartige,  fast  grausige  Bild  des 
Mystikers  E.  W.  Deming  ,,Der  Geist  des  Hungers“,  Chas  C.  Curran’s  von 
gesunder  Kraft  zeigendes  Mädchenbild,  ,,Die  Bernsteinkette“,  Homer  Boss’ 
,, Mädchen  mit  Fächer“,  John  G.  Sargent’s  Porträt  des  Pfarrers  Endicott 
Peabody,  das  indes  nicht  ganz  auf  der  Höhe  der  übrigen  Werke  dieses 
Meisters  der  Bildniskunst  steht.  Wm.  S.  Whittemore’s  Kinderbildnis  und 
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Howard  Gardiner  Cushing’s  Frau  in  Weiß,  sowie  John  da  Costa’s  liebliche 
Pierette. 

An  Skulpturen  waren  die  beiden  akademischen  Ausstellungen  durchaus 
nicht  reich.  Unsere  besten  Bildhauer,  die  auch  früher  hier  schon  Erwähnung 
gefunden,  waren  auch  diesmal  vertreten.  Isidor  Konti,  Adolf  A.  Weinmann, 
Charles  Grafly  und  der  Tierbildhauer  Fred.  G.  R.  Roth.  Als  Neuerscheinungen 
möchte  ich  vor  allem  drei  Frauen  erwähnen,  die  plötzlich  mit  originellen 
Arbeiten  in  den  Vordergrund  getreten  sind.  Die  junge  Evelyn  Longman  als 
tüchtige  Porträtkünstlerin,  Edith  Woodman  Buroughs,  die  sich  an  die  Antike 
anlehnt  und  mit  Vorliebe  klassische  Motive  wählt,  und  vor  allem  Abastenia 
St.  Leger  Eberle,  eine  junge  Künstlerin,  die  hier  geboren  ist  und  hier  studiert 
hat,  die  aber  ihre  besondere  Begabung  der  französisch-deutschen  Bluts- 
mischung zu  verdanken  scheint.  Ihre  Arbeiten,  obgleich  meistens  in  kleinem 
Format  gehalten,  sind  von  eigentümlicher  Lebendigkeit,  der  zugleich  Groß- 
zügigkeit nicht  fehlt,  so  daß  dieses  junge  Weib  zu  großen  Hoffnungen  be- 
rechtigt. Die  Künstlerin  ist  modern  im  besten  Sinn,  sie  hat  nichts  Konven- 
tionelles, alles  ist  erfüllt  von  lebensvollem  Temperament  und  seelenvoller  Tiefe. 
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Selbst  unser  Metropolitan  Museum,  das  den  jungen  Kräften  so  schwer 
zugänglich  ist,  hat  sich  bereits  dazu  entschlossen,  Arbeiten  dieser  plötzlich, 
wie  ein  Meteor  am  Kunsthimmel  aufgetauchten  jungen  Künstlerin  seinen 
Sammlungen  einzuverleiben. 

Als  letzte  der  Jahresausstellungen  tat  wie  immer  im  Spätfrühjahr  die 
Water  Color  Society  ihre  Pforten  auf.  Wir  finden  hier  nahezu  dieselben  Maler 
vertreten  wie  in  den  Ausstellungen  der  Academy,  und  hiezu  kommen  solche 
Maler,  die  sich  zugleich  oder  hauptsächlich  der  Illustration  widmen.  Dadurch 
ist  diese  Ausstellung  verhältnismäßig  reicher  an  figuralen  Arbeiten  als  andere. 
Arthur  J.  Keller,  einer  unserer  besten  Illustratoren,  hat  ein  sehr  anmutig  und 
schön  komponiertes  Bild  ,,Die  goldene  Hochzeit“  eingesandt. 

Ebenfalls  stimmungsvoll,  wenngleich  in  ganz  anderer  Art,  ist  Charles 
Austin  Needham’s 
,,Tor  der  Dämme- 
rung“, eine  dunkle, 
fast  schattenhafte 
Gestalt  eilt  in  eine 
einsame  ebenfalls 
matt  getönte  Land- 
schaft hinaus. 

Frank  Rusell 
Greens ,, Käsemarkt 
in  Holland“  ist  da- 
gegen ein  frisches 
Wirklichkeitsbild. 

Auch  eine  Reihe 

, , , . , Keramische  Ausstellung  in  Newyork  1907.  Vasen  von  Fred  Walrath 

anderer  haben  sich 

in  dieser  Ausstellung  durch  stimmungsvolle  Landschaften  hervorgetan. 

Unser  vorzüglichster  Impressionist  Childe  Hassam  geht  durchaus  unter 
die  Maler  weiblicher  Akte,  die  ihm  nicht  gelingen,  während  seine  Landschaften 
und  Straßenszenen  einzig  in  ihrer  Art  sind.  Leider  weist  man  ihm  seines 
Namens  wegen  für  seine  figuralischen  Verirrungen  in  den  Ausstellungen 
immer  wieder  Ehrenplätze  an!  Mehrere  Räume  waren  den  Radierungen  und 
den  Originalen  für  Illustrationen  unserer  Monatshefte  angewiesen.  Hier  ist 
Arthur  Keller  hervorragend.  Auch  Everett  Shinn  mit  seiner  breiten  Pinsel- 
führung zeigt  treffliche  Bilder,  die  bei  Scribners  Verwendung  gefunden  hatten. 
Rufus  Sheldon,  Charles  Sarka,  Frank  X.  Leyndecker  zeigten  ihre  trefflichen 
Skizzen  für  ,, Colliers  Monthly“.  Unter  den  Radierungen  ragten  diejenigen 
von  Joseph  Penell  ganz  besonders  hervor.  Sie  gehören  zum  Besten  in  ihrer 
unvergleichlichen  Zartheit,  die  die  Kraft  für  das  Wesentlichste  spart,  Straßen- 
szenen und  Landschaften  sind  sein  Fach,  während  G.  Howard  Hilder  mit 
keck  gearbeiteten  Köpfen  sich  hervortut. 

In  der  Ausstellung  der  künftigen  Sezession,  die  sich  diesmal  noch  be- 
scheiden in  dem  Saal  der  ,,New-York  School  of  Art“  präsentierte,  machten 
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sich  unter  den  Ausstellern  einige  junge 
Talente  geltend,  die  in  breitem  Stil  lebendig 
bewegte  figurali- 
sche  Motive  be- 
handeln. 

Die  Maler,  die 
sich  hier  besonders 
hervorgetanhaben, 
sind:  George  Bel- 
lows,  Homer  Boss, 
L.  F.  Dresser,  Julius 
Golz  und  John 
Koopman.  Sie  ha- 
ben Straßenszenen, 
lebhafte  Karnevals- 
bilder, Theater- 
szenen und  Bild- 
nisse eingesandt,  worunter  vieles  zu  bemerken  ist,  das  Talent  verrät  und 
noch  Gutes  erwarten  läßt. 

Die  Ausstellung  der  Architektural  League  brachte  wie  gewöhnlich 
architektonische  Entwürfe,  Skulptur,  dekorative  Malerei  und  Kunstgewerbe. 
Unter  den  Malereien  sind  besonders  die  Studien  für  die  Wandmalereien  des 
Gerichtsgebäudes  in  Baltimore  von  E.  H.  Blashfield  zu  erwähnen.  Auch 
andere  haben  gezeigt,  daß  man  hier  Gutes  in  dekorativer  Malerei  zu  leisten 
im  Stande  ist. 

Die  architektonischen  Entwürfe  bewiesen,  daß  für  Monumentalbauten 
das  Griechentum  und  die  Renaissance  noch  immer  maßgebend  sind  und  für 
Familienhäuser  der  Kolonialstil,  eine  Verquickung  englischer  Stile  mit  klassi- 
schen Motiven,  sehr  beliebt  ist,  während  für  das  eigentliche  Sommercottage 
im  Gebirge  man  sich  soviel  als  möglich  an  das  Blockhaus  anzulehnen  sucht. 

Auf  dem  Gebiet  der  Plastik  sind  die  dekorativen  Skulpturen  von  Daniel 
C.  French,  Louis  Saint  Lanne’s  Bronzegruppe,  ein  Mann  mit  Seehunden 
kämpfend,  F.  G.  R.  Roth’s  Tiergruppen  und  Henry  Binders  Entwürfe  für  bild- 
hauerischen Gartenschmuck  zu  nennen.  Die  Sterling  Broncecompany  hat 
eine  Anzahl  geschmackvoller  Türklopfer,  die  der  Bildhauer  Louis  Potter  ent- 
worfen und  gefertigt  hat,  ausgestellt,  Stanislav  Dusek  gute  Arbeiten  aus 
Schmiedeisen.  Von  kunstgewerblichen  Erzeugnissen  sind  noch  die  Leder- 
arbeiten von  C.  R.  Yandel  und  einigen  anderen,  sowie  mehrere  Entwürfe  für 
Bucheinbände  u.  s.  w.  dann  einige  Gartenkeramik  bekannter  Firmen  zu 
erwähnen. 

Ein  neues  Zentrum  für  das  Kunstgewerbe  hat  Newyork,  wie  Eingangs 
erwähnt,  im  neuen  Gebäude  des  ,, National  Arts  Club“  erhalten.  Hier  hat 
sowohl  der  Klub  selbst  interessante  Ausstellungen  veranstaltet,  als  auch 
Fremden  ein  gastliches  Heim  bereitet.  So  hat  die  ,,Ceramic  Society“  hier 
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ausgestellt  und  vor  allem  hat  die  „National  Society  of  Craftmen“,  die  aus  dem 
National  Arts  Club  hervorgegangen  ist,  in  einigen  Räumen  permanente 
kunstgewerbliche  Ausstellungen  arrangiert.  Auch  hier  war  die  Keramik  sehr 
stark  vertreten  und  nächst  dieser  der  Schmuck,  Leder-  und  Textilarbeiten. 
Die  Holzschnitzerei  war  spärlich,  aber  sehr  gut  repräsentiert  und  besonders 
hatte  die  plastische  Kleinkunst  in  den  Skulpturen  von  Adolf  Weinmann,  der 
sich  seine  Motive  aus  der  hiesigen  athletischen  Jugend  holt,  vorzügliche 
Arbeiten  aufzuweisen. 

In  alle  Künste  hinein  spielte  die  Ausstellung  der  ,,Municipal  Art  Society“, 
die  es  sich  angelegen  sein  läßt,  unsere  Städtebilder  künstlerisch  zu  veredeln. 
Obwohl  es  an  einzelnen  schönen  und  besonders  sehr  kostbaren  Bauten  hier 
nicht  mangelt,  so  hat  man  doch  bisher  eine  einheitliche  Gestaltung  im 
Interesse  der  Gesamtwirkung  fast  ganz  außer  acht  gelassen.  Ein  großartiger 
Plan,  der  gerade  dieses  Moment  besonders  ins  Auge  faßt,  ist  der  von 
G.  F.  Neidlinger  und  Chas.  S.  Lamb  zur  Verbreiterung  der  5g.  Straße  inNew- 
york,  die  dem  Südende  unseres  Zentralparkes  entlang  läuft.  Diese  Straße  ist 
für  den  heutigen  Verkehr  viel  zu  schmal  und  zum  Teil  von  Geschäftsbauten, 
zum  Teil  von  großen  Wohngebäuden  in  unschöner  Weise  umgrenzt.  Die 
Herren  Lamb  und  Neidlinger  wollen  durch  Anlagen,  Teiche,  Museen  und 
Theatergebäude  diese  Straße  zu  einer  der  kunstschönsten  der  Welt  gestalten. 
Der  Verkehr  der  Straßenbahnen  soll  unterirdisch  vor  sich  gehen. 

Im  übrigen  hatte  die  ,,Municipal  Art  Society“  in  ihre  Ausstellung  viel 
aufgenommen,  das  schon  in  der  Architectural  League  zu  sehen  war.  So  will 
ich  nun  zu  den  eigentlichen  Kunstgewerbeausstellungen  übergehen  und 
besonders  der  keramischen  Ausstellung  gedenken,  die  wie  immer  im  Spät- 
frühjahr stattfand. 

Unter  den  neuen  Aus- 
stellern von  Porzellanwaren 
fielen  besonders  günstig 
die  Arbeiten  von  Karoline 
Hoffmann  auf.  Sie  zeigten 
einfache  Ornamentik  und 
zarte  Farben  bei  bewußter 
Ablehnung  des  jetzt  hier 
herrschenden  japanischen 
Einfiusses,  der  bereits  auf 
Abwege  führt.  Grün  und 
mattes  Blau  waren  vor- 
herrschend. Für  Tafel- 
geschirr hat  Sara  Wood 

Lafford  einfache  und  ge- 
schmackvolle Bordüren 
erfunden,  ebenso  haben  , ^ 

Keramische  Ausstellung,  Newyork  1907.  Vasen  aus  dem  New-Comb 

Mary  Hicks  und  Anna  College  für  Frauen,  New-Orleans 
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B.  Leonard  gut  dekoriertes  Porzellan  ausgestellt,  während  Bessie  Mason 
manchmal  in  einen  mißverstandenen  Japanismus  verfiel.  Mina  Mernke  steht 
dagegen  mehr  unter  dem  Einfluß  der  deutschen  Moderne  und  teilt  ihren 
Erfolg  mit  einer  Anzahl  Mitbewerberinnen,  die  es  alle  verstehen,  ihr  Por- 
zellan mehr  oder  weniger  originell  zu  dekorieren. 

Größere  Mannigfaltigkeit  zeigte  sich  auf  dem  Gebiet  der  Töpferei.  In 
kurzer  Übersicht  läßt  sich  hier  folgendes  feststellen;  Charles  Volkmars  Er- 
zeugnisse zeichnen  sich,  ohne  besonders 
originell  zu  sein,  durch  gute  Technik,  har- 
monische Formen  und  künstlerisch  abge- 
tönte matte  Farben  aus.  Bei  den  Damen 


Fayence-Vase,  dekoriert  im  New- 
Comb  College  für  Frauen,  New- 
Orleans 


Fayence-Krug,  dekoriert  im  New-Comb  College  für 
Frauen,  New-Orleans 


Hardenberg  und  Penman  wiegen  in  der  Form  klassische  Vorbilder  vor, 
doch  zeigen  sie  auch  ein  gesundes  Gefühl  in  der  Verwendung  moderner 
Motive.  Ihre  Erzeugnisse  sind  ausschließlich  Handarbeiten.  Fred  Walrath, 
der  mit  seinen  Leistungen  zum  ersten  Mal  vor  die  Öffentlichkeit  trat,  lenkte 
durch  schöne  Metall-  und  Flambe-Glasuren  in  Rot  und  Blau  sowie  durch 
kristallinische  Glasuren  die  Aufmerksamkeit  auf  sich.  Josefine  Foord,  die  von 
der  Regierung  nach  Washington  geschickt  worden  war,  um  die  Töpferei  der 
Indianer  technisch  zu  reformieren,  hat  selbst  indianische  Keramik  mit  Erfolg 
imitiert  und  dasselbe  tat  das  große  kunstgewerbliche  New-Comb  College 
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für  Frauen  in 
New  - Orleans, 
das  nebenbei 
auch  in  natura- 
listischer Rich- 
tung arbeitet. 
Sehr  guten  Ge- 
schmack zeig- 
ten die  Clifton 
Art  Pottery  und 
die  Handicraft 
Guild  aus  Minne- 


Keramische  Ausstellung,  Newyork  1907.  Tafelgeschirr,  dekoriert  von  Damen  des 
New- Comb  College,  New- Orleans 


apolis.  Rüssel  P.  Crook  erzeugte  Gefäße  in  der  Art  des  deutschen  Steinzeugs. 
Die  Grueby  Faience  und  Pottery  Co.  (De  Bouttelier)  und  die  Van  Briggle 
Pottery  arbeiten  in  gewohnter  Güte  weiter,  ohne  daß  wesentlich  Neues  über 
diese  Firmen  zu  berichten  wäre. 

Einen  besonders  starken  Einfluß  scheint  die  neue  „Craftsmen  Society“ 
auf  die  Herstellung  von  Schmuck  ausgeübt  zu  haben.  Sichtlich  steigt  die 
Zahl  individuell  komponierender  Künstler  in  diesem  Fach.  Ihnen  fehlte  bis- 
her die  Möglichkeit,  frei  und  unabhängig  zu  schaffen.  Heute  ist  noch  die  An- 
lehnung an  europäische  moderne  Stile  vorherrschend,  aber  sie  ist  mindestens 
nicht  allgemein.  Besonders  erwähnen  wollen  wir  hier  Herbert  Kelly,  G.  E. 
Beach,  Jane  Carson,  J.  F.  Hewes,  der  sich,  obwohl  ein  vollständiger  Auto- 
didakt, besonders  durch  einen  Schmuck  mit  hübschem  Schwanenmotiv  her- 
vortat, Grace  Hazen,  eine  Dame,  die  verschiedene  kunstgewerbliche  Schulen 

durchgemacht  hat  und  viel 
Talent  in  ihrem  Beruf  ent- 
wickelt, ebenso  wie  Ethel 
Lloyd  in  Detroit,  die  in  ihren 
Arbeiten  viel  Originalität  auf- 
weist und  besonders  mit  einem 
Halsband  mit  Aztekenkopf  aus 
Jade  vielen  Erfolg  hatte.  Ferner 
sind  zu  nennen:  M.  H.  Norton, 
M.  E.  Pearson,  Mary  Pekham, 
Jessie  Preston,  Gustav  Rogers, 
Anna  Thomas  und  Harry 
G.  Whitback. 

Ein  origineller  Künstler, 
der  besonders  viel  in  Jade  ar- 
beitet, ist  Forrest  E.  Mann. 
Auch  andere  Steine,  die  bis- 
her fast  nie  für  Schmuck  be- 

Schmucknadeln  von  Forrest  E.  Mann,  Grand  Rapids  (Michigan)  UUtZt  WUrdcU,  wic  den  Ama- 
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zonenstein  oder  Labradorit,  liebt  er  zu  ver- 
wenden. Von  ersterem  wählt  er  Stücke  in 
blaugrünen  und  gelbgrünen  Schattierun- 
gen, wie  sie  von  Maine  bis  Kalifornien  Vor- 
kommen. In  Verbindung  mit  kalifornischen 
farbigen  Perlen  verwendet  er  ihn  zu  stili- 
sierten Blumen  und  Blättern.  Der  Stil 
seiner  Arbeiten  erinnert  häufig  an  roma- 
nische und  gotische  Formen.  Eine 
Massigkeit  ist  seinen  Arbeiten  eigen, 
die,  ohne  schwerfällig  zu  wirken, 
Wucht  und  Kraft  verrät;  Mann  ist 
aus  dem  Staate  Maine  gebürtig  und 
hat  im  Brooklyner  Pratt  Institute 
studiert.  Jetzt  arbeitet  er  in  Grand  Rapids, 
Michigan,  wo  er  auch  eine  kunstgewerb- 
liche Schule  leitet.  Außer  für  Juwelier- 
arbeiten werden  daselbst  auch  Kurse  für 
kunstgewerbliches  Zeichnen,  Modellieren 
und  für  Keramik  abgehalten.  Da  Mann 
nicht  nur  ein  ,, Zufallskünstler“  ist,  son- 
dern seine  Arbeiten  auf  guter  Schulung 
und  Kenntnis  der  alten  Stile  basiert  und 
sein  Wissen  anderen  entsprechend  mit- 
zuteilen weiß,  eignet  er  sich  zur  Pionier- 
arbeit im  Kunstgewerbe  Amerikas.  Gute 
einfache  Juwelierarbeiten  hat  ferner  Flo- 
rence  K.  Richmond,  eine  Schülerin  der 
Normal  Art  School  von  Massachusetts 
geliefert.  Von  anderen  Juwelieren,  die  jedoch  meistens  in  der  Bostoner  Arts 
and  Grafts  Society  ausstellen,  sind  bemerkenswert:  Elisabeth  E.  Copeland 
und  Horace  de  Potter.  Miss  Copeland  zeichnet  sich  durch  eigentümliche 
Farbenharmonien  in  ihren  Emailarbeiten  und  Halbedelsteinarbeiten  aus. 

Unter  die  auffallend  interessanten  Ausstellungsgegenstände  der  New- 
yorker  „Society  of  Craftsmen“  gehört  eine  hölzerne  Truhe,  die  Anna  Belle 
Kindlund  verfertigt  hat.  Während  das  Brennen  und  Malen  auf  Holz  im  all- 
gemeinen auf  böse  Abwege  geführt  und  dem  unkünstlerischen  Dilletantis- 
mus  Tür  und  Tor  geöffnet  hat,  ist  es  eini- 
gen Künstlern  doch  gelungen,  darin  Aner- 
kennenswertes zu  leisten.  Da  ist  vor  allem 
J.  William  Fosdick,  einer  der  Gründer  der 
National  Society  of  Craftsmen,  der  Kom- 
Positionen  in  präraffaelitischer  Manier  Br..ci..  i„  siib.r  mi,  Pa.aci., 

dem  spröden  Holz  entlockt.  Ihm  zunächst  von  Forrest  E.  Mann,  Grand  Rapids  (Michigan) 


Kreuz  in  oxydiertem  Silber  mit  Amethysten,  von 
Ethel  Lloyd,  Detroit 
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steht  Anna  Belle  Kindlund  mit  ihren  trefflichen  Arbeiten.  Sie  besitzt  neben 
genialen  Einfällen  anerkennenswerten  Farben-  und  Formensinn,  sie  war  eine 


angesehene  Minia- 
turmalerin, ehe  sie 
sich  dem  Kunstge- 
werbe zuwandte  und 
hat  in  der  Newyorker 
Art  Students  League 
studiert.  Ihre  Holz- 
schnitzereien und  py- 
rographischen  Ar- 
beiten mischt  sie  mit 
der  Applikation  von 
Metallen,  Elfenbein, 
Juwelen  und  Mu- 
scheln und  erzielt 
dadurch  originelle 
Effekte.  Ihr  Bildnis, 


Halsschmuck,  schwarz  oxydierte  Blumen  in 
Gold  gefaßt  mit  Diamanten  im  Kreuz,  von 
Graze  Hazen 


von  der  Newyorker 
Malerin  Ella  Condie 
Lamb  gemalt,  ,,Die 
Miniaturmalerin“  ist 
diesem  Artikel  bei- 
gegeben.  — An  Le- 
derarbeiten haben 
die  Ausstellungen 
auch  manches  Neue 
zu  Tage  gefördert.  In 
Newyork  fielen  die 
Arbeiten  von  Karo- 
line  Busch  ganz  be- 
sonders auf.  Sie  ap- 
pliziert die  Farben 
schön  und  erzielt 


prächtige  Wirkungen.  Auch  die  Schwestern  Ripley  leisten  höchst  Geschmack- 
volles in  Ledertischdecken  und  Bucheinbänden  mit  farbigen  und  Goldappli- 
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kationen.  G.  Aldo  Randegger  hält  seine  Arbeiten  einfach  und  wirkt  durch 
Tönung  der  Häute,  die  er  für  Decken  und  Rückenkissen  in  ihren  natürlichen 
Formen  läßt.  Er  verwendet  mehrere  harmonisch  zusammenstimmende  Häute 
und  verziert  sie  mit  einigen  Strichen. 

In  der  Bostoner  Ausstellung  der  „Society  for  Arts  and  Grafts“  fielen  ganz 
besonders  die  Bucheinbände  von  Agnes  St.  John  und  Mary  Crease  Sears  auf. 
Diesen  beiden  Damen,  die  ihre  Studien  in  Europa  zurückgelegt  haben,  ge- 
bührt das  Verdienst,  die  Buchbinderei  als  Kunsthandwerk  hier  eingeführt  zu 
haben.  Miss  Sears  hat  allerdings  kunstgewerbliches  Zeichnen  auch  bei 
G.  Howard  Walker  in  Boston  geübt,  Agnes  St.  John  aber  hat  in  England  unter 
Cobden  Sanderson  gelernt.  Die  beiden  jungen  Damen  trafen  dann  in  Paris 


zusammen,  wo  sie  unter  der  Leitung  von  M.  Dumont  weiter  arbeiteten.  Seit 
mehreren  Jahren  haben  sie  ein  Atelier  in  ihrer  Vaterstadt  Boston  und  erfreuen 
sich  bedeutender  Aufträge.  Sie  waren  die  einzigen  Amerikaner,  denen  in 
St.  Louis  auf  der  Weltausstellung  für  Bucheinbände  goldene  Medaillen  zu  teil 
wurden.  Auch  auf  allen  anderen  Ausstellungen  fanden  ihre  Arbeiten  hohe 
Anerkennung.  Ihrem  Einfluß  ist  es  zu  danken,  daß  die  Buchbinderei  in  den 
öffentlichen  Schulen  der  Staaten  eingeführt  wird.  Miss  St.  John  und  Miss 
Sears  haben  eigene  Kurse  ausgearbeitet,  um  Lehrer  und  Lehrerinnen  dafür 
auszubilden.  In  einigen  Städten  von  Neu-England  ist  bereits  dies  neue  Fach 
aufgenommen  worden  und  den  letzten  Winter  hat  Miss  St.  John  im  Auftrag 
des  Newyorker  Schulrats  die  einleitenden  Schritte  getroffen,  um  auch  hier 
solche  Kurse  einzurichten.  Nach  und  nach  soll  in  dem  ganzen  großen  Netz 
der  Newyorker  Schulen  die  Buchbinderei  als  bildende,  geschmackverbes- 
sernde manuelle  Fertigkeit  eingeführt  werden. 


Noch  immer  müssen 
die  beiden  Damen  das  Leder 
aus  der  Levante  und  aus 
England  beziehen,  da  es  hier 
unmöglich  scheint,  solches 
Leder  zu  erhalten,  das  der 
kostbaren  Arbeit  auch  die 
Garantie  der  Haltbarkeit 
bietet.  Ihre  Arbeitsmethode 
ist  die  englische,  in  der  De- 
koration aber  lassen  sie  sich 
mehr  von  Frankreich  beein- 
flussen, denn  es  ist  ihre  An- 
sicht, daß  in  der  Technik 
des  Bindens  England  oben- 
an stehe,  während  in  Be- 
zug auf  die  geschmackvolle 
Ausschmückung  Frankreich 
die  leitende  Stellung  ein- 
nehme.  Vielfach  werden  die 
Bücher  an  der  Innenseite 
des  Einbands  reicher  aus- 
geschmückt als  an  der 
Außenseite.  Das  Meister- 
stück der  beiden  Damen  ist 
bis  jetzt  eine  Bibel,  die  sie 
im  Auftrag  von  R.  H.  Hinkley  in  Boston  gemeinsam  ausgeführt  haben.  Eine 
Bordüre  von  kräftigem  Gold  begrenzt  den  äußern  Einband  von  dunkelrotem 
grobkörnigen  Marokkoleder.  Die  Ecken  sind  im  Ornament  mit  den  Ver- 
schlüssen übereinstimmend.  Der  innere  Einband  ist  von  schwarzem  Kalb- 
leder mit  goldverzierten 
Ecken.  Ein  anderer  Ein- 
band, der  den  Damen 
viel  Ehre  eingebracht 
hat,  ist  der  eines  Exem- 
plares  von  Frederick 
Marvins  ,,  Flowers  of 
Song“,  eine  aus  1007 
Stücken  bestehende  Le- 
dermosaikarbeit. Die 
Zeichnung  ist  Miss  Sears 
Werk,  die  Ausführung 
hat  Miss  St.John  besorgt. 

Bowle,  Silber  mit  Goldverzierung,  von  A.  J.  Stone  Die  Moderne  ist  in  den 


Bucheinband  von  Miss  Agnes  St.John  und  Mary  Crease  Sears,  Boston 


Entwürfen  noch  wenig  vertreten.  Die  Damen 
halten  sich,  den  hiesigen  Wünschen  entspre- 
chend, meist  an  ältere  Stilarten.  Von  den 
andern  Lederarbeiten  war  das  Juwelenkäst- 
chen in  Treibarbeit  von  George  R.  Shaw 
aus  Boston  ein  sehr  beachtenswertes  Stück. 

Am  reichhaltigsten  war  in  Boston  die 
Abteilung  für  Silber  und  Metallwaren.  Doch 
fehlt  hier  *mmer  noch  die  Originalität  in  der 
Zeichnung.  Man  bleibt  den  alten  konventio- 
nellen Formen  treu  aus  Angst,  die  Verkaufs- 
möglichkeiten herabzudrücken,  denn 
der  hier  herrschende  Geschmack  ist 
sehr  konservativ.  Der  enorme  Reichtum 
an  Metallen  in  den  Vereinigten  Staaten 
bietet  gerade  für  diese  Zweige  der  Kunst- 
industrie großartige  Möglichkeiten  der 
Entfaltung,  doch  werden  sie  leider  noch 
gar  nicht  genug  in  künstlerischem  Sinn 
ausgenützt.  — A.  J.  Stone  hat  schöne 
Stücke  geliefert,  aber  keine  besondere 
Originalität  in  der  Zeichnung  gezeigt. 
Seine  Altarlampe  ist  von  gediegener  Ein- 
fachheit. Sein  Silberservice  besticht  durch 
die  klassischen  Formen.  Jane  Carson,  Eli- 
sabeth Copeland,  Graze  Hazen,  Mary  Knight, 
Kirchenlampe  in  Silber  und  Messing,  von  j.  Arthur  uud  viele  andere  haben  gute  Ar- 
A.j.  Stone  beiten  eingesandt,  über  die  aber  aus  den 

vorstehend  des  näheren  erläuterten  Gründen  hier  weiter  nichts  zu  sagen  ist. 

Von  besonderem  Interesse  war  die  Ausstellung  der  Korbflechterei. 
Man  bemüht  sich  seit  einigen  Jahren,  mannigfache  Naturprodukte  in  diese 
Technik  neu  einzuführen  und  in  Verbindung  mit  modernen  technischen 
Vervollkommnungen  die  Stile  der  alten  Indianer  wieder  aufleben  zu  lassen. 
Die  Bostoner  Ausstellung,  welche  die  zehnte  Jahresausstellung  der  ,, Society 
of  Arts  and  Grafts“  war,  bewies,  daß  das  amerikanische  Kunstgewerbe  doch 
in  diesem  Dezennium  ganz  bedeutsame  Fortschritte  gemacht  hat.  Man  hatte 
sich  zur  Dezenniumfeier  allerdings  besondere  Mühe  gegeben,  die  besten 
Produkte  zu  vereinigen,  aber  schließlich  läßt  sich  nicht  leugnen,  daß  sie 
doch  da  waren,  und  überdies  darf  nicht  vergessen  werden,  daß  manche 
tüchtige  Kräfte  weggeblieben  sind,  denn  diese  Bostoner  Ausstellung  darf  nur 
von  Mitgliedern  der  Gesellschaft  beschickt  werden,  während  in  die  New- 
yorker  Ausstellungen  der  National  Society  of  Craftsmen  alle  guten  kunst- 
gewerblichen Arbeiten  aufgenommen  werden.  Es  waren  an  verschiedenen 
Branchen  in  Boston  vertreten:  Korbflechterei,  Buchbinderei,  Kirchenschmuck, 
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Glaswaren,  Juwelierkunst,  Lederärbeit,  Metallwaren,  Photographie,  Keramik, 
Druckerei  und  Lithographie,  Gravierarbeit,  Handschriftenmalerei,  Stickerei, 
Weberei  und  Holzschnitzerei.  Dem  schloß  sich  eine  Sammlung  älterer  kunst- 
gewerblicher Gegenstände  an,  die  leihweise  beigestellt  wurden  aus  Privat- 
besitz. So  bot  die  Ausstellung  einen  sehr  guten  Überblick  über  derzeitige 
Leistungen  und  ließ  den  Eindruck  zurück,  daß  Produktion  und  guter  Ge- 
schmack im  Zunehmen  begriffen  sind,  wenngleich  die  Entwicklung  echt  ameri- 
kanischer Ausdrucksweisen,  wie  sie  den  Naturprodukten  des  Landes,  seiner 
Geschichte  und  den  Gewohnheiten  seiner  Bewohner  entsprechen  würden, 
nur  vereinzelt  auftritt. 

Der  kommende  Frühwinter  soll  eine  große  kunstgewerbliche  Aus- 
stellung in  Newyork  bringen.  Sie  wird  in  den  Räumen  des  National  Arts 
Clubs  abgehalten  und  von  der  National  Society  of  Craftsmen  ins  Leben 
gerufen  werden.  Hoffentlich  zeigt  sie  recht  viel  des  Interessanten,  von  dem 
ich  dann  in  meinem  nächsten  Bericht  erzählen  werde.  Jedenfalls  wird  es  die 
größte  kunstgewerbliche  Ausstellung  sein,  die  wir  noch  in  unseren  Mauern 
gesehen  haben. 


NEUE  BILDERKALENDER  h»  VON  LUDWIG 
HEVESI-WIEN  >> 


.N  Wien  erfreuen  sich  Graphik  und  Reproduktion 
1 einer  allbekannten  Blüte.  Sie  haben  sich  auch 
die  westlichen  Kulturzentren  erobert  und  es  zu 
einem  namhaftenExport  gebracht.  Paris,London, 
Amerika  lassen  massenhaft  in  Wien  arbeiten,  und 
) zwar  eben  auch  einige  ihrer  eigenen  Spezialitäten, 
die  dann  wohl  gar  den  Eindruck  erwecken,  als 
trügen  sie  so  recht  das  „Cachet“  von  London, 
I Newyork  und  so  weiter.  Gibt  es  etwa  Franzö- 
sischeres als  die  Menukarte,  ohne  die  man  dort 


überhaupt  nicht  speist?  Oder  Englischeres  als  die  bunte  Xmas-Graphik  und 
sonstige,  an  alle  heiligen  und  unheiligen  Zeiten  geknüpfte  Gratulations-Karto- 
graphie? Oder  etwa  Deutscheres  als  die  Künstlerpostkarten,  die  geraden- 
wegs aus  der  zeichnerisch -malerischen  Kabarettlaune  der  Simplizissimus- 
Jugend-Zeit  hervorgegangen  ist.  Der  Berliner  Ulk,  der  Wiener  Gschnas  haben 
sie  immer  wieder  anders  befruchtet,  Wien  aber  ist  der  Geburtsort  dieser 
fliegendsten  aller  fliegenden  Blätter.  Diese  flittrig-flattrige  Allotrienkunst  ist 
in  Wien  ein  neuer  Industriezweig  geworden,  dessen  Ausfuhrfähigkeit  sich 
schon  in  ganz  hübschen  Ziffern  ausdrückt.  Eine  neue  Form  des  Veredlungs- 
verkehrs ist  ganz  von  selbst  entstanden.  Fremde  Materalien  — Pergament- 
papiere, feine  geschöpfte  Handpapiere  aus  Holland  — werden  hier  verarbeitet, 
veredelt  und  gehen  als  verfeinerte  Artikel  wieder  dahin,  von  wannen  sie 
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Flechtarbeiten  nach  Indianermotiven,  Ausstellung  der  Society  of  Arts  and  Crafts,  Boston 


gekommen.  Der  dortige  Käufer  ahnt  nicht,  daß  er  sein  eigen  Gut  und  Blut 
zurückkauft,  so  wenig  als  der  Wiener  Käufer  von  echt  Londoner  Kalendern 
und  Christmas-  oder  Private  Cards  und  echt  Pariser  vignettierten  Menukarten, 
daß  er  den  Wiener  Schick  für  Pariser  Chic  doppelt  bezahlt.  Selbst  der  nach 
dortiger  Vorliebe  eingerichtete  englische  oder  französische  Text  ist  meist 
schon  in  Wien  gedruckt.  Die  Engländer  zum  Beispiel  legen  viel  Wert  auf 
den  lesbaren  Teil,  sie  wollen  ganze  Gedichte  dabei,  aus  englischen  Klassikern 
und  Nichtklassikern.  Die  Franzosen  sind  mehr  für  das  Bildliche,  und  das 
bekommen  sie  aus  Wien  in  unübertroffener  Qualität. 

Eine  Wiener  Privatfirma  namentlich,  M.  Munk  (Graben  12),  hat  sich  dieses 
Zweiges  bemächtigt  und  ihn  in  zwanzigjähriger  folgerichtiger  Arbeit  zum 
Blühen  gebracht.  Ihr  Verlag  beschäftigt  sich  hauptsächlich  mit  der  Repro- 
duktion von  Bildern  und  künstlerischen  Zeichnungen  in  Stahlstich,  Radierung, 
Heliogravüre,  Lichtdruck  und  Vierfarbendruck  (Druckklischees  für  diesen  von 
Angerer  undGöschl,  Krampolek  und  anderen).  Der  vornehmste  Verlagsartikel 
ist  der  moderne  Bilderkalender,  von  dem  uns  in  Hinblick  auf  den  Weihnachts- 
bedarf soeben  eine  reiche  Auswahl  vorliegt.  Es  lohnt  schon  der  Mühe,  diesen 
hübschen  Stoff  zu  sichten  und  zu  werten.  Man  unterscheidet  da,  im  großen, 
drei  Arten  von  Kalendern.  1.  Einen  der  Firma  eigentümlichen  Buchkalender 
mit  gewähltem  literarischen  und  künstlerischen  Inhalt,  zu  dem  die  besten 
Kräfte  herangezogen  wurden.  Im  ersten  Jahre  war  es  ein  Märchenkalender 
mit  unverwüstlichen  Geschichten  von  Grimm  und  Andersen,  die  durch  Lud- 
wig Fulda  in  ein  leichtes  poetisches  Gewand  gesteckt  waren.  Die  farbigen 
Bilder  dazu  lieferten  Lefler  und  Urban,  die  auf  intimes  Zusammenarbeiten  so 
eingerichtet  sind.  Heinrich  Lefler  hat  in  Form  und  Farbe  den  rechten  Märchen- 
geschmack, eine  spielende  Lyrik  und  Phantastik  und  jene  spezifische  Zier- 
lichkeit, bei  der  alles  wie  von  selbst  Kostüm  wird.  Josef  Urban  aber,  der 
moderne  bauzeichnerische  Eklektiker,  stellt  die  architektonischen  Schauplätze 
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wie  kaum  ein 
zweiter  in  Wien 
aus  dem  Stegreif 
zusammen.  Hier- 
auf folgte  ein 
schmucker  Wie- 
ner Künstlerka- 
lender mit  einem 
ganzen  litera- 
risch - künstleri- 
schen Stab.  Die 
Vierfarbendrucke 
sind  Faksimile 
nach  den  Origi- 
nalen in  Öl  oder 
Aquarell  repro- 
duziert. Ursprüng- 
lich war  die  Ab- 
sicht, eine  Über- 
sicht sämtlicher 
jetzt  gangbarer 
Vervielfältigungs- 
verfahren zu  ge- 
ben, doch  erwies 
sich  dies  als  zu 
umfassend.  Auch 
in  beschränkterem 
Rahmen  aber  ist 
etwas  Tüchtiges, 
Ernstzunehmendes 
entstanden.  Ein 
Heine  - Kalender 
folgte  sodann  mit 
zwölf  Gedichten 
Heines,  dazu  Bil- 
dern von  Heinrich 


Buchkalender  mit  12  Jagd- 
bildern nach  Originalzeich- 
nungen von  Prof.  F.  Specht 


Comploy,  einem  der  Flottesten  unseres  graphischen  Nachwuchses.  Und  die 
Gabe  für  igo8  ist  ein  schöner  Goethe-Kalender  mit  zwölf  Gedichten  und  dra- 
matischen Bruchstücken,  illustriert  von  Hans  Printz  und  wiederum  Heinrich 
Comploy.  (Die  von  uns  mitgeteilten  Bilderproben  geben  dem  Leser  einen 
unmittelbaren  Eindruck  von  der  Verdienstlichkeit  dieser  Kalenderbilder.) 
II.  Einen  Vierblattkalender  oder  Wandkalender.  Jedem  Blatt  sind  drei  Mo- 
nate aufgedruckt,  in  der  Mitte  aber  ein  Bild,  meist  Heliogravüre,  in  verschie- 
denen Tönen  oder  Faksimilegravüre,  die  einfache  Tonheliogravüre  hand- 
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koloriert  in  zarten  Farben. 
Der  Darstellungskreis  ist 
sehr  weit;  Landschaften  und 
Genrebilder,  meist  mit  Be- 
zug auf  die  vier  Jahreszeiten, 
dann  weibliche  Köpfe,  die 
als  Wandschmuck  dienen 
mögen,  anderes  für  Sport- 
liebhaber: Jagd-,  Reit-  und 
Autlerszenen.  ,,Wer  vieles 
bringt“,  und  so  weiter.  III. 
Einen  Buchkalender,  haupt- 
sächlich für  Vormerkungen 
und  Eintragungen  bestimmt, 
innen  nur  zartes  Ornament, 
außen  immer  ein  entspre- 
chendes Bild. 

Überhaupt  ist  schon  die 
äußere  Erscheinung  immer 
originell  und  in  einer  ge- 
wissen dezenten  Weise  doch 
packend.  Einige  bedeutende 
Künstler  des  Auslands  geben 
ihr  Talent  dazu.  So  die  Eng- 
länder: CecilAldin,  der  her- 
vorragende Sportkarikaturist 
und  Hundehumorist,  George  Wright,  der  für  den  besten  englischen  Sport- 
maler gilt,  und  Tom  Mostyn,  der  Figurale  und  Landschaftliche.  Dann  die 
Amerikaner:  Miss  Alice  Betts,  die  das  Genre  im  Biederstil  mit  vieler  Putzig- 
keit  pflegt  (unter  anderem  ein  Kalender  aus  der  Rokokozeit)  und  John  Under- 
wood  mit  seinen  flguralen  American  Girls,  aus  der  Ch.  D.  Gibsonschen  Ver- 
wandtschaft, und  anderen  hochmodernen  Lebensbildern.  In  Paris  ist  Pro- 
fessor Rossi  tätig,  dessen  Köpfe,  Figuren  und  Szenen  durch  alle  Moden  bis 
ins  Empire  herauf  gehen.  Unter  den  Wiener  Künstlern  ist  es  besonders 
Raimund  von  Wychera,  der  sich  mit  vielem  Talent  dem  angelsächsischen 
Geschmack  anpaßt;  seine  zarten  Gesichtchen  und  englisch  stilisierten  Figür- 
chen  werden  drüben  sehr  gewürdigt.  Aber  auch  Eduard  Veit  und  H.  A. 
Schram,  deren  Talent  so  zum  Märchenmäßigen  neigt,  dann  Professor  Rößler, 
der  sich  auf  Kindlichkeiten  und  Weiblichkeiten  versteht,  und  als  Landschafter 
Adolf  Kaufmann  stellen  ihren  Mann. 

Der  internationale  Charakter,  den  der  Vertrieb  angenommen,  bringt  es 
mit  sich,  daß  die  nämlichen  Sachen  mit  Texten  in  verschiedenen  Sprachen 
ausgegeben  werden.  In  Paris  besteht  sogar  schon  seit  fünfzehn  Jahren  ein 
eigenes  Verkaufshaus  der  Firma.  Andere  Staaten  werden  regelmäßig  bereist; 
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auch  Rußland,  Italien  und  so  fort.  Und  im  Anschluß  daran  hat  die  Post- 
kartenindustrie einen  ungeahnten  Aufschwung  genommen.  Die  Munkschen 
Künstlerpostkarten,  in  ein-  oder  mehrfarbigem  Lichtdruck,  Kupferdruck  und 
Chromolithographie  sind  heute  allgegenwärtig.  Sie  werden  namentlich  viel 
als  Gelegenheitskarten  verwendet  und  erhalten  entsprechende  Glückwünsche. 
Also  ein  sauberes,  modernes  Viennensiengewerbe,  das  man  sich  schon 
gefallen  lassen  kann. 


KLEINE  NACHRICHTEN  b» 

Katalog  des  graphischen  Werkes  francesco  de  goyas*. 

Goyas  faszinierende  Größe  wurde  zuerst  in  Frankreich  erkannt.  Die  Voraussetzungen, 
die  die  moderne  Kunst  entstehen  ließen,  bildeten  auch  die  Vorbedingungen  seiner  Wieder- 
erweckung, und  zwar  sowohl  als  Problem  der  Forschung,  wie  auch  als  lebendige  Kraft 
innerhalb  der  neuen  Kunst.  Neben  Spanien  selbst  hat  Frankreich  auch  am  meisten  zur 
Kenntnis  des  Graphikers  Goya  beigetragen  und  seinen  Rang  unter  den  Sternen  erster  Größe 
festgelegt.  Es  entspricht  durchaus  der  Logik  der  geschichtlichen  Entwicklung,  daß  das  beste 
neuere  Buch  über  Goya  von  einem  Deutschen,  Valerian  von  Loga  in  Berlin,  geschrieben 
wurde,  der  uns  damit  das  beste  und  besonnenste  überhaupt  geschenkt  hat.  Folgt  ihm  nun 
ein  Spezialwerk  über  die  Graphik  Goyas  auf  dem  Fuße  nach,  so  kann  man  wahrhaftig  von 
einem  erfüllten  Bedürfnis  reden.  Denn  Loga  selbst  hatte  im  Rahmen  seines  Werkes  auf 
eine  erschöpfende  Behandlung  der  graphischen  Arbeiten  verzichten  zu  können  geglaubt. 

* Julius  Hofmann,  Francesco  de  Goya.  Katalog  seines  graphischen  Werkes.  Mit  12  Lichtdrucktafeln.  4°. 
Wien  1907.  Gesellschaft  für  vervielfältigende  Kunst. 
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Die  vorhandene  ältere  Literatur  aber  in  spanischer,  französischer  und  englischer  Sprache 
rief  vornehmlich  nach  einer  kritischen  Überprüfung  und  Ergänzung.  Der  deutsche  Sammler 
endlich,  dem  Goya  bei  dem  überaus  seltenen  Vorkommen  seiner  Gemälde  hauptsächlich  als 
der  geniale  Radierer  vor  Augen  steht,  verlangt  dem  so  verwirrend  verschiedenwertigen 
Material  gegenüber,  das  ihm  der  Markt  bietet,  dringend  nach  Orientierung  durch  einen 

verläßlichen  Führer.  So 
war  denn  der  Boden  für 
das  Erscheinen  eines  neuen 
Goya-Katalogs  und  gerade 
eines  deutschen  Goya-Ka- 
talogs nach  allen  Seiten 
hin  auf  das  glücklichste 
vorbereitet. 

Er  ist  in  vornehmer, 
des  Gegenstands  würdiger 
Form  ins  Leben  getreten, 
ein  Amateurbuch,  gleich 
gediegen  in  Druckausstat- 
tung und  Abbildungen  wie 
ernst  und  fördernd  in  sei- 
nem Inhalt.  Der  Verfasser, 
kein  Berufsmann  in  enge- 
rem Sinne,  entstammt  dem 
Kreise  der  Sammler,  der 
Amateurs.  Seine  an  vor- 
züglichen Stücken  aus  allen 
Perioden  und  Schulen 
reiche  graphische  Samm- 
lung schließt  als  ihr  Kleinod 
eine  große  Zahl  auserlese- 
ner und  seltener  Goyascher 
Drucke  ein,  wie  sie  im 
Privatbesitz  kaum  wieder 
zusammen  Vorkommen 
dürften.  Leidenschaftliche 
Freude  des  Sammelns 
führte  mit  innererNötigung 
zu  immer  intensiverer  Be- 
schäftigung mit  diesen  kost- 
baren Werken,  aus  der  sich 
endlich  fast  wie  von  selbst 
das  große  Katalogwerk  er- 
gab, als  ein  Werk  also  des 
echten  Dilettantismus  mit 
allen  Vorzügen,  aber  ohne  die  bösen  Seiten  eines  solchen,  der  Oberflächlichkeit,  der  Kritik- 
losigkeit. Nichts  liegt  ihm  ferner  als  subjektive  Gefühlsergüsse  und  unnütze  Schwärmerei. 
Mit  geschultem  Tatsachensinn  — der  Verfasser  ist  Arzt  von  Beruf  — tritt  er  an  die  Werke 
heran  und  untersucht,  das  gegenständliche  und  künstlerische  Interesse  mit  Bewußtsein 
zurückdämmend,  lediglich  das  unmittelbar  Vorliegende,  das  Papier,  den  Druck,  alle  Indizien 
der  Technik.  Und  mit  demselben  scharfen  Blick  bahnt  er  sich  den  Weg  durch  die  in  der 
Literatur,  die  er  genau  kennt,  zum  Ausdruck  gelangten  Meinungen.  So  kann  es  nicht  fehlen, 
daß  ihm  Ergebnisse  auf  allen  Seiten  zufließen. 
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Echt  wissenschaftlich  ist  auch  die  klare  Abgrenzung  des  Stoffes.  Der  Verfasser 
will  nur  eines,  die  ,,chalkographische“  Beschreibung  der  Werke  Goyas  also  gerade  das, 
was  bisher  noch  nicht  befriedigend  geschehen  und  was  doch  so  wichtige  theoretische  und 
praktische  Interessen  berührt.  Daß  er  aber  in  der  Zurückhaltung  allzu  weit  gegangen  ist,  daß 
er  seine  Aufgabe  allzu  eng  umgrenzt  hat,  darin  liegt  ein  erster  Einwand,  der  gegen  das  Buch 
zu  erheben  ist,  ein  Einwand, 
der  freilich  nicht  seine  ge- 
rade auf  diesem  Gebiet  so 
ergebnisreiche  Arbeit  trifft 
als  vielmehr  die  Anlage  der 
Publikation,  das  Mißverhält- 
nis zwischen  ihrer  Form  und 
ihrem  Inhalt.  Ein  abge- 
schlossenes Katalogwerk, 
zumal  von  dem  Umfang  und 
der  gewichtigen  Form  wie 
das  vorliegende,  sollte  doch, 
denkt  man,  die  Tendenz 
haben,  alle  früheren  Kata- 
loge, auf  deren  Schultern  es 
steht,  überflüssig  zu  machen. 

Nicht  so  der  Hofmannsche. 

Er  verzichtet  — abgesehen 
von  den  21  Blättern  der 
,,Proverbios“-Folge  — auf 
einen  wesentlichen  Bestand- 
teil jedes  Katalogs,  auf  die 
Beschreibung  der  Blätter, 
und  begnügt  sich  mit  der 
Angabe  der  gerade  bei  Goya 
oft  so  schwer  verständlichen 
Unterschriften.  So  wird  man 
auch  fortan  neben  seinem 
Buch  der  Arbeit  von  Lefort 
und,  da  Beschreibungen  der 
,,Desastres“  nur  in  Lafonds 
und  Vinazas  Werken  ent- 
halten sind,  auch  eines  die- 
ser Kataloge  nicht  entraten 
können,  sobald  es  sich  zum 
Beispiel  um  die  Identifizie- 
rung eines  Einzelblattes,  das 
der  Unterschrift  entbehrt, 
etwa  eines  Probedruckes, 

handelt.  Die  korrekte  und  erschöpfende  Beschreibung  eines  Kunstwerks  ist  keine  leichte, 
bei  Goya  aber  eine  ganz  besonders  schwierige  Arbeit,*  jedenfalls  aber  eine  Arbeit,  deren 
sich  der  Katalogverfasser  nicht  entschlagen  darf.  Freilich  hätten  hier  die  oft  so  über- 
raschend glücklichen  und  lebendigen  Beschreibungen,  die  Lefort  von  der  Mehrzahl  der 
Blätter  gibt,  eine  gute  Grundlage  gegeben.  Mit  einer  energisch  überprüften  Übersetzung 
der  Lefortschen  Texte  wäre  dem  Katalogwerk  dieser  wichtige  Bestandteil  erhalten  gewesen. 

* Von  den  ,,Proverbios“  gibt  Hofmann,  wie  erwähnt,  Beschreibungen,  darunter  freilich  auch  einige 
(Nr.  2,  3,  9,  II,  16,  17),  die  nicht  einwandfrei  gelungen  sind. 
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Meines  Erachtens  hätten  sogar  die  interpretierenden  Bemerkungen  Goyas  selbst,  die 
Lefort  zu  den  einzelnen  Blättern  der  ,,Caprichos“  abdruckt,  unbedenklich  wiederholt 
werden  können. 

Die  größte  und  zugleich  ergebnisreichste  Mühe  gibt  sich  der  Verfasser  mit  der  genauen 
Beschreibung  und  bibliographischen  Feststellung  der  verschiedenen  Ausgaben,  die  zuvor 
noch  niemals  so  scharf  gesondert  worden  waren.  Unter  den  Einleitungen  möchte  ich  die 
zu  den  ,,Proverbios“  als  besonders  glücklich  und  überzeugend  hervorheben.  Welches 
Resultat  auch  eine  sachliche  Nachprüfung  aller  einzelnen  Aufstellungen  haben  wird,  jeden- 
falls ist  eine  Fülle  von  interessanten  Beobachtungen  geboten,  aus  denen  jede  weitere 
Forschung  Nutzen  ziehen  wird.  An  dieser  Stelle  sollen  nur  ein  paar  Fragen  herausgegriffen 
werden,  die  sich  auf  die  ,,Caprichos“  beziehen,  da  sie  zum  Teil  auch  prinzipieller  Art  sind 
und  die  Anlage  des  Katalogs  überhaupt  zu  kennzeichnen  und  Material  zu  seiner  Beurteilung 
darzubieten  geeignet  sind. 

Die  Erörterungen,  die  Hofmann  den  beiden  ersten  Auflagen  der  ,,Caprichos“  widmete, 
können  nicht  jeden  Zweifel  lösen.  Die  Datierung  der  ersten  Ausgabe  auf  1803  gründet 
sich  darauf,  daß  in  diesem  Jahre  wie  urkundlich  zu  erweisen,  von  Goya  die  Platten  zu- 
sammen mit  240  ausgedruckten  Exemplaren  der  königlichen  Chalkographie 
gegen  Bezahlung  übergeben  wurden.  ,, Sicher  ist“,  sagt  der  Verfasser,  ,,daß 
die  Caprichos  erst  am  Ende  1803  auf  den  Markt  gebracht  wurden.“  Dem 
gegenüber  ist  vielmehr  urkundlich  zu  belegen,  wie  ja  auch  Hofmann  weiß,  daß 
Goya  schon  im  Jänner  1799  vier  Exemplare  der  Folge  an  den  Herzog  von 

Osuna  verkauft  hat.  Ob  schon 
damals  alle  240  Exemplare  aus- 
gedruckt waren,  die  Goya  1803 
auslieferte,  wissen  wir  nicht; 
gleichviel,  das  Datum  der  ersten 
Ausgabe  heißt  jedenfalls  nicht 
1803,  sondern  „vor  1799“. 

Daß  schon  im  Jahre  1806/07 
eine  zweite  Ausgabe  von 
der  königlichen  Chalkographie 
veranstaltet  wurde,  übernimmt 
Hofmann  mit  andern  Goya- 
Biographen  einer  Mitteilung 
Cardereras  aus  dem  Jahre  1863, 
deren  Quelle  leider  von  diesem 
Autor  nicht  genannt  wird.  Es 
ist  gewiß  Hofmann  darin  zuzu- 
stimmen, daß  Cardereras  An- 
gaben kaum  aus  der  Luft  ge- 
griffen sind.  Aber  wichtig  wäre 
es,  untrügliche  Merkmale  fest- 
zustellen, wodurch  sich  diese 
Drucke  von  den  ersten,  die  von 
Goya  selbst  herrühren,  unter- 
schieden. Hofmann  glaubt  in 
einigen  ihm  zu  Gesicht  gekom- 
menen Exemplaren,  die  auf 
Papier  von  derselben  Art,  aber 
von  ,, minderer  Qualität“  im 
Druck  ,, manchmal  ausgezeich- 
Schreibkalender  mit  Illustration  nach  George  Wright  net,  manchmal  minder  gut“ 


68i 


Typen  dieser  zweiten  Ausgabe 
erkennen  zu  dürfen.  Ich  möchte 
mich  nicht  getrauen,  auf  Grund 
dieser  allgemeinen  Angaben 
Exemplare  der  einen  oder  andern 
Ausgabe  zuzuweisen.  Leichter, 
sogar  sehr  leicht  würde  dies 
fallen,  wenn  Hofmann  (und 
Lefort)  Recht  hätten,  daß  alle 
Exemplare  der  ersten  Ausgabe 
in  einem  bräunlichen  Ton 
,,rougeätre“,  die  der  zweiten 
Ausgabe  in  schwarzer  Farbe  ge- 
druckt wären.  Aber  konstatiert 
nicht  Hofmann  selbst  das  Vor- 
kommen von  Exemplaren,  in 
denen  Drucke  in  beiden  Farben 
gemischt  sind,  und  gibt  es  nicht 
auch  von  der  ersten,  unter 
den  Augen  Goyas  hergestellten 
Ausgabe  der  ,,Tauromaquia“ 
sowohl  schwarze  als  bräunliche 
Drucke?  Die  Wiener  Hofbiblio- 
thek  besitzt  ein  Exemplar,  das, 
wie  gleich  ausgeführt  werden 
soll,  zweifellos  zu  den  aller- 
frühesten Drucken  gehört.  Die 
Druckfarbe  ist  bei  der  Mehrzahl 
seiner  Tafeln  nicht  eigentlich 
als  ,,rougeätre“,  sondern  eher 
„mit  einem  Stich  ins  Gelbliche, 

Goldige“  zu  bezeichnen.  Daß 
dieses  Exemplar  einer  ganz 
frühen,  auch  der  Hofmannschen 
„ersten  Ausgabe“  noch  voraus- 
gehenden Abdruckgattung  angehört,  läßt  sich  aus  gewissen  Varianten  belegen,  die  in  den 
Unterschriften  zweier  Blätter  auffallen.  Bei  Blatt  III  lautet  die  Schrift:  ,,Que  biene  el 
Coco“,  später  aber  (und  so  auch  schon  in  den  mir  bekannten  Exemplaren  der  „ersten“  Aus- 
gabe, zum  Beispiel  im  Britischen  Museum,  im  Berliner  Kupferstichkabinett);  ,,Que  viene 
el  Coco“.  Ebenso  bei  Blatt  IV  im  Exemplar  der  Hofbibliothek:  ,,E1  de  la  royona“,  sonst 
stets:  ,,E1  de  la  rollona“.  Daß  die  Fassung  des  Exemplars  der  Hofbibliothek  die  ursprüng- 
liche war,  ergibt  sich  daraus,  daß  man  in  andern  Exemplaren  sowohl  der  ,, ersten“  als  irgend 
einer  spätem  Ausgabe  bei  scharfem  Zusehen  ganz  unverkennbar  die  Spuren  des  auf  der 
Platte  getilgten  „b“  und  ,,y“  noch  erkennen  kann.  Wie  also  steht  die  Sache?  Welcher 
Ausgabe  gehört  der  Wiener  Druck  an?  Welcher  Ausgabe  die  bisher  der  „ersten“  Ausgabe 
zugeschriebenen  Exemplare?  Diese  Fragen  werden  natürlich  hier  nicht  gestellt,  um  auch 
sofort  beantwortet  zu  werden,  sondern  nur  um  zu  beweisen,  daß  den  Aufstellungen  bei 
Hofmann  in  diesem  Falle  noch  keine  Endgültigkeit  zukommt. 

Eine  die  Geduld  und  den  Blick  der  Verfasser  von  Kupferstichkatalogen  am  meisten 
in  Anspruch  nehmende  Arbeit  ist  die  Bestimmung  der  ,, Etats“.  Bei  Goyas  Caprichos  liegt 
dieses  Geschäft  verhältnismäßig  einfach.  Es  sind  fast  nur  Veränderungen  äußerlicher  Art, 
die  an  der  Platte  zu  beobachten  sind;  zumeist  handelt  es  sich  lediglich  um  die  Hinzufügung 
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von  Schrift  und  Nummer.  In  einigen  Fällen  aber  konstatiert  der  Hofmannsche  Katalog 
doch  auch  Veränderungen,  Überarbeitungen  von  der  Hand  des  Künstlers  (Nr.  13,  28,  31). 
Bei  sorgfältiger  Vergleichung  einer  größeren  Anzahl  von  Drucken  würden  sich  vielleicht 
noch  mehrere  solche  Fälle  ergeben,  vermutlich  wird  sich  auch  die  Zahl  der  Probedrucke 
noch  vermehren.  Voraussetzung  zur  Auffindung  derartiger  Unterschiede  wäre  eine  exakte 
Beschreibung  der  im  vollendeten  Etat  erkennbaren  Arbeitstechnik.  Hofmann  gibt  in  dieser 
Beziehung  mehr  als  seine  Vorgänger,  doch  nicht  überall  Erschöpfendes.  So  müßte,  nach- 
dem in  einem  Fall  die  Arbeit  des  Polierstahls  als  etatsbildend  erkannt  wurde  (28), 
seine  Mitwirkung  überall,  wo  sie  sich  findet,  mit  einem  Worte  angedeutet  werden  (zum 
Beispiel  auf  Blatt  6,  12,  17,  18,  21,  22,  23,  24,  48,  49,  50  und  vielen  andern).  Ferner  scheint 
mir,  daß  der  Stichel  öfters  als  Hofmann  annimmt,  von  Goya  angewendet  wurde,  um  tiefen 
Schatten  Kraft  und  Zusammenhalt  zu  geben  (zum  Beispiel  12,  16,  17  und  andere  mehr).* 
Eine  vollständige  Beschreibung  würde  endlich  auch  der  Angabe  nicht  entbehren  dürfen,  in 
wie  viel  Tonstufen  die  Aquatinta  auf  jedem  Blatt  verwendet  wurde.  In  der  Regel  lassen 
sich  zwei  Ätzungen  erkennen,  vereinzelt  findet  sich  ein  einziger,  entweder  sehr  zarter  (zum 
Beispiel  7,  34)  oder  auch  mittlerer  Ton  (zum  Beispiel  19),  mehrere  Male  sind  deutlich  drei 
Tonstufen  zu  unterscheiden  (zum  Beispiel  29,  34,  41).** 

Die  letzteren  Angaben  scheinen  mir  auch  aus  einem  andern  praktisch  sehr  wichtigen 
Grund  in  einem  abschließenden  Goya-Katalog  wünschenswert  zu  sein. 

Waren  Veränderungen  an  den  Goyaschen  Platten,  die  von  der  Hand  des  Künstlers 
stammen,  als  selten  und  unerheblich  zu  konstatieren,  so  erweisen  sich  die  Veränderungen, 
die  ungewollt  durch  die  Technik  des  Abdrucks  hervorgerufen  werden,  leider  um  so  ein- 
schneidender. Die  zarteren  Aquatintatöne  halten  der  Druckerpresse  nicht  lange  stand,  die 
Tonstufen  verlieren  nach  nicht  allzu  vielen  Abdrucken  ihre  Harmonie,  die  feinsten  Töne 
verschwinden  gänzlich,  die  Beziehungen  der  Töne  untereinander  verändern  sich,  der  künst- 
lerische Eindruck  ist  wesentlich  irritiert.  Daher  ist  für  die  Beurteilung  eines  Goyaschen 
Druckes  die  Feststellung  der  Abdruckgattung,  der  er  angehört,  von  ausschlaggebender 
Wichtigkeit.  Hoffmann  gibt  in  dieser  Richtung  für  die  ganzen  Serienausgaben  wohl  gute 
Charakteristiken,  oft  auch  bei  den  einzelnen  Blättern  aufklärende  Bemerkungen  über  den 
jeweiligen  Zustand  der  Platte,  doch  systematisch  und  einheitlich  ist  die  Beschreibung  nicht 
durchgeführt.  Und  gerade  sie  wäre  für  den  Sammler  von  der  größten  Bedeutung.  Man 
muß  schon  heute  mit  der  Aussicht  rechnen,  daß  vollständige  Folgen  in  guten  alten  Ab- 
drucken sehr  selten  und  sehr  kostspielig  werden,  so  daß  mancher  Sammler  und  manche 
Sammlung  (wie  es  schon  jetzt  der  Fall  ist)  sich  damit  begnügen  muß,  einige  Blätter  in 
alten  Drucken  (und  daneben  vielleicht  die  ganze  Folge  in  einer  späten,  billigen  Ausgabe) 
zu  erwerben,  ein  Verfahren,  das  zu  sehr  im  Interesse  der  Händler  liegt,  als  daß  sie  es 
nicht  durch  Zerteilung  alter  Folgen  gerne  unterstützen  würden.  Für  solche  Fälle  wäre  es 
von  großem  Wert,  einen  klaren  Maßstab  für  die  Druckqualität  des  einzelnen  Blattes  in  den 
verschiedenen  Ausgaben  zu  besitzen.  Es  dürfte  nicht  schwer  sein,  überall  ein  charakteri- 
stisches Moment  in  ein  paar  Worten  festzuhalten,  besonders  wenn  sich  diese  Bemerkungen 
auf  die  schon  besprochene,  bei  Hofmann  leider  vermißte  exakte  Beschreibung  der  Dar- 
stellung und  erschöpfende  Angaben  über  die  Technik  stützen  könnten.  Ich  wähle  ein  be- 
liebiges Beispiel.  Bei  Blatt  32  beschreibt  Hofmann  die  Unterschiede  der  Auflagen  folgender- 
maßen: ,,3.  Ausgabe:  Aquatinta  im  Grunde  fleckig,  4.  Ausgabe:  Noch  fleckiger,  mit  Ton. 
5.  Ausgabe:  Vollständig  verbraucht,  sehr  schlecht.“  Ich  fürchte,  daß  eine  solche,  in  lauter 
Relationen  gehaltene  Beschreibung  dem,  der  nur  eine  Ausgabe  vor  sich  hat,  nicht  weiter 
helfen  wird.  Vielleicht  wäre  ihm  mit  folgendem  mehr  gedient:  i.  (2.)  Ausgabe:  Aquatinta 
in  zwei  Tönen,  nur  ganz  leichte  Spuren  von  Polierarbeit.  Links  Türspalte  grell  weiß, 

* Auf  Blatt  38  ist  die  Mitwirkung  der  kalten  Nadel  nachgetragen. 

**  In  den  meisten  Fällen  wird  ein  dritter  Ton  durch  Aufhellen  der  Aquatinta  mittels  des  Polierstahls 
erreicht.  Diese  Arbeiten,  die  in  den  frühesten  Drucken  oft  wenig  bemerklich  sind,  verursachen  das  häßliche, 
fleckige  und  streifige  Aussehen  der  späten  Abdrucke. 
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darüber  schwacher  Lichtstreifen,  nach  rechts  oben  keine  Verstärkung  des  Tones  zu  be- 
merken. 3.  Ausgabe;  Rechts  oben  tritt  dunkle  Stelle  als  Viertelkreis  hervor.  4.  Ausgabe: 
Stelle  über  Türspalte  sehr  hell.  5.  Ausgabe;  Fleckig,  mit  Ausnahme  der  Türfläche  links. 
Türspalte  tritt  zurück,  dagegen  leuchtet  Streifen  darüber  grell  hervor.  Oder  Blatt  68; 
I.  (2.)  Ausgabe.  Ein  gleichmäßiger  Aquatintaton,  der  nur  die  junge  Hexe  und  Kopf  und 
Oberkörper  der  alten  frei  läßt.  3.  Ausgabe:  Dunkler  Druckton  bedeckt  auch  diese  Stellen,  so 
daß  sie  sich  kaum  vom  Grund  unterscheiden.  4.  Ausgabe;  Weniger  Ton,  die  bezeichneten 
Stellen  durch  Wischen  wieder  heller.  5.  Ausgabe:  Aquatintaton  größtenteils  verschwunden. 

Gegen  diese  Forderung  einer  eingehenden  Ausgabenbeschreibung  könnte  eingewendet 
werden,  daß  die  Veränderungen  der  Platte  ja  nicht  sprungweise  von  Auflage  zu  Auflage, 
sondern  allmählich  erfolgen,  so  daß  also  zwei  Drucke  einer  Auflage  weiter  voneinander 
abstehen  könnten  als  etwa  der  letzte  Druck  der  einen  Ausgabe  und  der  erste  Druck  der 
folgenden.  Tatsächlich  scheint  sich  die  Sache  aber  doch  anders  zu  verhalten.  Die  Auflagen, 
deren  Druckzahl  wohl  früher  keine  allzu  große  war,  erfolgten  in  zumeist  großen  Abständen. 
Es  waren  jedesmal  andere  Drucker  am  Werke,  es  herrschten  andere  Druckprinzipien, 
andere  Geschmacksrichtungen,  so  daß  in  Wahrheit  jede  Auflage  doch  im  ganzen  einen 
feststehenden  Typus  mit  Variationen  darzustellen  scheint. 

Alle  die  Bemerkungen  und  Wünsche  haben  keinen  anderen  Zweck,  als  darauf  hinzu- 
weisen, daß  auch  der  neue  Goya-Katalog  noch  nicht  das  abschließende  Werk  bedeutet,  eine 
Erkenntnis,  die  niemand  klarer  sein  wird  als  dem  Verfasser  selbst.  Ein  beträchtlicher 
Schritt  vorwärts  ist  jedenfalls  mit  diesem  Buch  getan.  Es  wird  gewiß  wie  ein  ausgeworfenes 
Fangnetz  eine  Menge  neuer  Goya-Schätze  ans  Licht  bringen.  Möge  es  dem  Verfasser  ver- 
gönnt sein,  die  Früchte  der  Anregung  und  Belebung,  die  seinem  Werke  verdankt  werden, 
selbst  einzuheimsen  und  in  einer,  zweifellos  in  absehbarer  Zeit  notwendigen,  neuen  Auflage 
zu  einem  schönen,  für  unsere  Zeit  gültigen  Abschluß  zu  bringen.  Friedrich  Dörnhöffer 

PREISAUSSCHREIBUNG.  Der  Klub  der  Industriellen  für  Wohnungseinrichtung 
in  Wien  veranstaltet  anläßlich  des  60jährigen  Regierungsjubiläums  Seiner  Majestät 
des  Kaisers  eine  Ausstellung  für  gesamte  Wohnungseinrichtung  während  der  Monate  Sep- 
tember und  Oktober  1908  in  den  Sälen  der  k.  k.  Gartenbaugesellschaft,  Wien,  I.,  Parkring  12. 
Der  Ausschuß  hat  beschlossen,  zur  Erlangung  von  entsprechenden  Entwürfen  zu  dieser 
Festausstellung  eine  Wettbewerbausschreibungzuveranlassen,  an  der  sich  in  Wien  ansässige 
Künstler,  Studierende  sowie  Kunstgewerbetreibende  beteiligen  können.  In  dieser  Ausstellung 
sollen  alle  zur  Wohnungseinrichtung  gehörenden  Gegenstände  in  einzelnen  kleineren  und 
größeren  Gruppen  sowie  in  vollständigen  — auch  aneinanderschließenden  — Wohnräumen 
zur  Schaustellung  gelangen  können  und  ist  für  eine  entsprechende  Einteilung  nach  dem 
vorliegenden  Grundplane  der  Säle  Vorsorge  zu  treffen.  Die  Entwürfe  sollen  ein  geschmack- 
volles Gesamtbild  der  Ausstellungsanordnung  veranschaulichen.  Alle  nötigen  Einzelansichten 
sowie  Seitenansichten,  Quer-  und  Längsschnitte  sind  in  '/lo  Naturgröße,  die  Einteilungsart 
des  Grundplanes  im  Maßstabe  von  1:100  auszuführen.  Die  äußerste  Frist  zur  Ablieferung 
der  Entwürfe  ist  für  den  15.  Jänner  1908,  12  Uhr  mittags,  festgesetzt.  Es  sind  drei  Preise 
bestimmt,  und  zwar:  I.  Preis  300  Kronen,  II.  Preis  200  Kronen,  III.  Preis  100  Kronen. 
Grundpläne  im  Maßstabe  von  i : 100  sind  in  der  Klubkanzlei,  V/^,  Brandmayergasse  4, 
III.  Stock,  Tür  14,  täglich  von  2 bis  4 Uhr  nachmittags  zu  haben  und  werden  daselbst  in 
dieser  Zeit  auch  alle  gewünschten  Auskünfte  erteilt. 


RANKFURTER  KALENDER  igo8.  Der  im  Verlage  von  Moritz  Diesterweg 


A in  Frankfurt  am  Main  erscheinende  ,, Frankfurter  Kalender  für  1908“,  enthält  neben 
hübschen,  von  Fritz  Boehle  in  kräftiger  Holzschnittmanier  gezeichneten  Monatsbildern 
einen  mit  zwölf  Abbildungen  illustrierten  Aufsatz  von  Otto  Lauffer  über  die  Freifiguren 
Unserer  lieben  Frau  in  Frankfurt  am  Main,  auf  welchen  wir  unsere  Leser  besonders  hin- 
weisen  wollen. 
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MITTEILUNGEN  AUS  DEM  K.  K.  ÖSTER- 
REICHISCHEN MUSEUM 

Neu  AUSGESTELLT:  Arbeiten  in  Metall,  Email  und  Miniaturenmalerei  (zum 
größten  Teile  religiösen  Charakters),  ausgeführt  von  Baronin  Vogelsang,  ferner  die 
Ehrengeschenke  (Pokale,  Aufsätze,  gestickte  Fahnenbänder  etc.),  welche  der  Wiener 
Männergesangverein  aus  Amerika  mitgebracht  hat  (im  Säulenhofe). 

Besuch  des  MUSEUMS.  Die  Sammlungen  des  Museums  wurden  im  Monat 
November  von  3662,  die  Bibliothek  von  idSy  Personen  besucht. 


LITERATUR  DES  KUNSTGEWERBES  Se- 


in. MALEREI.  LACKMALEREI. 
GLASMALEREI.  MOSAIK 

DICK,  H.  Mr.  Arthur  Morrison’s  Collection  of  Chinese 
and  Japanese  Printings.  (The  Connoisseur,  Okt.) 

DIRCKS,  R.  Mr.  E.  Reg.  Frampton.  (The  Art  Journal, 
Okt.) 

FRIMMEL,  Th.  v.  Ein  allegorisches  Bild  von  Matthäus 
Gundelach.  (Frimmels  Blätter  für  Gemäldekunde, 
IV,  I.) 

— Versteckte  Bilder  im  Thomaskirchlein  bei  Villach. 
(Frimmels  Blätter  für  Gemäldekunde,  IV,  i.) 

— Friedrich  Gauermann.  (Frimmels  Blätter  für  Ge- 
mäldekunde, IV,  I.) 

GRAUL,  R.  Die  persischen  und  indischen  Miniaturen 
der  Sammlung  Walther  Schulz.  (Zeitschrift  für 
bildende  Kunst,  Okt.) 

HEVESI,  L.  Gustav  Klimt  und  die  Malmosaik.  (Kunst- 
chronik, N.  F.  XVIII,  33.) 

KÜHN,  Paul.  Max  Klinger.  Mit  i Lichtdr.-Taf.  und 
104  Abb.  VIII,  495  S.  Lex.  8°.  Leipzig,  Breitkopf 
& Härtel.  Mk.  18.—. 

LEFEVRE,  L.  E.  Peintures  decoratives  du  temps  de 
Jean  de  Berry  dans  l’eglise  Notre-Dame  d’Etampes. 
Versailles,  impr.  Aubert.  In-8.  8 p. 

MESNIL,  J.  Het  Getijboek  van  den  Hertog  van  Berry 
te  Chantilly.  (Onze  Kunst,  Sept.) 

OSBORN,  M.  Ein  satirisches  Skizzenalbum  aus  Anselm 
Feuerbachs  Nachlaß.  (Zeitschrift  für  bildende 
Kunst,  Okt.) 

SCHMARSOW.  Die  Biblia  Pauperum  Weigel-Felix 
und  der  Maler  Konrad  Witz.  (Zeitschrift  für  christ- 
liche Kunst,  XX,  5.) 

STEUER,  Paul.  Malereien  für  Flächenschablone  und 
Pinseldruckmanier  in  modernem  und  Biedermeier- 
Stil.  60  färb.  Taf.  mit  5 S.  Text.  Fol.  Berlin,  O. 
Baumgärtel.  Mk.  42. — . 

VOSS  Herrn.,  Der  Ursprung  des  Donaustils.  Ein 
Stück  Entwicklungsgeschichte  deutscher  Malerei. 
Mit  30  Abb.  auf  16  Taf.  und  im  Text  223  S. 
(Kunstgeschichtliche  Monographien)  VII.  Lex.  8°. 
Leipzig,  K.  W.  Hiersemann.  Mk.  18. — 


IV.  TEXTILE  KUNST.  KOSTÜME. 
FESTE.  LEDER-  UND  BUCH- 
BINDERARBEITEN ^ 

BRIEUVRES,  Mme.  M.  de.  La  Tapisserie.  Histoire 
de  la  Tapisserie  ä travers  les  äges  et  les  pays. 
Paris,  Garnier  freres  (S.  M.)  Petit  in-8,  VIII  -168  p. 
avec  modeles  et  dessins  de  Mme.  M.  Songy. 

GREVEN,  Jos.  Die  Mitra  des  Jakob  von  Vitry  und 
ihre  Herkunft.  (Zeitschrift  für  christliche  Kunst, 
XX,  7.) 

JAUMANN,  A.  Stickereien  von  Margarete  v.  Brau- 
chitsch.  (Tapisserie-  und  Stickereizeitung,  VIII,  i.) 

JOURDAIN,  M.  Mechlin  and  Antwerp  Lace.  (The 
Connoisseur,  Okt.) 

LAVILLATTE,  H.  de.  Les  Tapisseries  de  la  Dame  ä la 
Licorne  (Chateau  de  Boussac;  Mussee  de  Cluny). 
Paris,  Emile-Paul.  In-8,  35  p.  avec  grav. 

SACHS,  H.  Moderne  Buntpapiere  und  ihre  Verwendung. 
(Archiv  für  Buchgewerbe,  Sept.) 

SAINT-AUBIN.  Die  Kunst  des  Stickarbeiters.  (Tapis- 
serie- und  Stickereizeitung,  VIII,  i.) 

SCHMIDT,  J.  et  A.  WAGNER.  Manuel  alphabetique 
de  l’industrie  du  cuir.  Traduit  de  l’allemand  par 
R.  Coulon.  Paris,  Dunod  et  Tinat.  Grand  in-8, 
342  p.  avec  131  fig.  Fres.  25. — . 

SCHULZE,  O.  Neue  Stickereien  von  Margarete  v. 
Brauchitsch.  (Deutsche  Kunst  und  Dekoration,  Okt.) 

VERNEUIL,  M.  P.  Brodeuses  Ecossaises.  (Art  et 
Decoration,  Okt.) 

Vorlagen,  Neue  farbige,  für  die  Textilindustrie.  24  Taf. 
Fol.  Plauen,  Ch.  Stoll.  Mk.  10.—. 

V.  SCHRIFT.  DRUCK.  GRAPH. 
KÜNSTE  ^ 

CHEVASSUS,  A.  Vignettes  typographiques.  Etienne 
Kahn.  (L’Art  decoratif,  Sept.) 

DIEZ,  H.  Das  Buch  im  Privathause.  (Deutsche  Kunst 
und  Dekoration,  Okt.) 

DODGSON,  C.  The  Portrait  of  Franz  Burchard.  (The 
Burlington  Magazine,  Okt.) 
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ENSCHED6,  J.  W.  Logica  in  boekdruk.  Voordracht 
gehouden  in  het  museüm  Plantin-Moretus  te  Ant- 
werpen den  2^’^  Oct.  1904.  (Mededeelingen  over 
Boekkunst.  III.)  Amsterdam,  Ipenbnur  & van  Seldam. 
66030  blz.  m.  afb.  in  d.  tekst.  Gr.  8°.  fl.  — .90. 

HIND,  A.  M.  Two  unpublished  Plates  of  the  Series  of 
six  ,,Knots“  engraved  alter  Designs  by  Leonardo  da 
Vinci.  (The  Burlington  Magazine,  Okt.) 

KLINGER,  Max.  Sein  radiertes  Werk.  Verzeichnis  der 
graphischen  Arbeiten  von  Max  Klinger,  ausgestellt 
zur  Feier  seines  50.  Geburtstages.  32  S.  mit  Abb. 
und  I Bildnis.  8°.  Berlin,  Amsler  & Ruthardt. 
Mk.  I.—. 

KOEGLER,  H.  Ergänzungen  zum  Holzschnittwerk  des 
Hans  und  Ambrosius  Holbein.  (Jahrbuch  der  könig- 
lich Preußischen  Kunstsammlungen,  Beiheft  zum 
XXVIII.  Band.) 

KRISTELLER,  P.  Marcantons  Beziehungen  zu  Raffael. 
(Jahrbuch  der  Königlich  Preußischen  Kunst- 
sammlungen, XXVIII,  4.) 

LÖFFLER,  Kl.  Das  Schrift- und  Buchwesen  der  Brüder 
vom  gemeinsamen  Leben.  (Zeitschrift  für  Bücher- 
freunde, Okt.) 

LOGA,  Valerian  v.  Goyas  seltene  Radierungen  und 
Lithographien.  44  getreue  Nachbildungen  in  Kupfer- 
und  Lichtdruck  der  Reichsdruckerei.  32  Taf.  mit 
IV,  12  S.  Text,  Fol.  Berlin,  G.  Grote.  Mk.  80. — . 

M.  Die  Stuttgarter  Plakatkonkurrenz.  (Mitteilungen  des 
Württembergischen  Kunstgewerbevereins.  Stutt- 
gart, r9o6/o7,  3.) 

MICHEL,  W.  Der  Geschmack  des  Publikums.  (Innen- 
dekoration, Okt.) 

PHILLIPS,  M.  Irish  Notes.  (The  Connoiseur,  Okt.) 

QUITTE,  J.  Buchdruckertum  in  Indien.  (Graphische 
Revue  Österreich-Ungarns,  Sept.) 

RUSZ,  R.  Kombinationsraster.  (Graphische  Revue 
Österreich-Ungarns,  Okt.) 

SCHEFFLER,  K.  Menzel  als  Illustrator.  (Kunst  und 
Künstler,  Okt.) 

SENF,  E.  B.  Das  Kunst-Reklameplakat.  (Graphische 
Revue  Österreich-Ungarns,  Sept.) 

SINGER,  N.  W.  Die  Kleinmeister.  (Zeitschrift  für 
Bücherfreunde.  Okt.) 

STALEY,  E.  The  Playe  of  Chesse.  (The  Connoisseur, 
Nov.) 

ULRICH,  D.  Eine  bisher  unbekannte  Radierung  Goethes. 
(Zeitschrift  für  Bücherfreunde,  Okt.) 

VI.  GLAS.  KERAMIK  ^ 

BRUECKNER,A.  Athenische  Hochzeitsgeschenke.  (Mit- 
teilungen des  kaiserlich  Deutschen  Archäolo- 
gischen Instituts,  Athen,  Abteilung,  XXXII,  i.) 

GANZ  A.  Die  Fabrikation  glasierter  Dachziegel.  (Inter- 
nationales Zentralblatt  für  Baukeramik  und  Glas- 
industrie, 702.) 

HEINTZE.  Erfindung  und  Verwendung  des  Porzellans. 
(Sprechsaal,  40.) 

LOEBER, J. A.  Brouwer’s  Aardewerk.  (Onze  Kunst,  Sept.) 

PAZAUREK,  G.  E.  Corriger  la  Fortune.  (Mitteilungen 
des  Württembergischen  Kunstgewerbevereins, 
Stuttgart,  1906/7,  3.) 


ROCHE,  P.  Poteries  rustiques.  La  Collection  W.  Fro- 
gier.  (L’Art  decoratif,  Sept.) 

SELCH,  E.  Zum  Schutze  der  Kunstgläser.  (Sprechsaal, 
44;  und  Mitteilungen  des  Mährischen  Gewerbe- 
museums in  Brünn,  1907,  9.) 

S.  L.  Über  die  Fayence-Industrie  im  Altertum.  (Sprech- 
saal, 44;  nach  von  Bissing  in  den ,, Mitteilungen  zur 
Geschichte  der  Medizin  und  der  Naturwissen- 
schaften“.) 

VII.  ARBEITEN  AUS  HOLZ. 
MOBILIEN  ^ 

GRAEF,  Max.  Moderne  Möbel.  Ausgewählte  Vorlagen 
für  die  Ausstattung  von  Wohnräumen  im  Stile  der 
Neuzeit.  Zweite  gänzlich  neubearbeitete  Auflage. 
26  Foliotaf.  8 Taf.  mit  Werkstattzeichnungen  und 
erklärendem  Text.  8 S.  Leipzig,  B.  F.  Voigt. 
Mk.  7.50. 

HUBER,  Ant.  Moderne  Haus-  und  Zimmertüren.  Ent- 
würfe zur  Ausführung  in  Holz.  24  Lichtdr.-Taf. 
Fol.  Berlin,  B.  Heßling.  Mk.  18. — . 

OSBORN,  M.  Moderne  Schiffskunst.  (Kunstgewerbe- 
blatt, Sept.) 

PAULI,  G.  Die  Einrichtung  eines  Schnelldampfers 
(,, Kronprinzessin  Cecilie“).  (Kunst  und  Künstler, 
Okt.) 

SCHAEFER,  K.  Die  moderne  Raumkunst  im  Dienste 
des  Norddeutschen  Lloyd.  (Innendekoration,  Okt.) 

VIII.  EISENARB.  WAFFEN. 
UHREN.  BRONZEN  ETC. 

BEHN,  Frdr.  Die  ficononische  Cister.  Archäologische 
Studie.  Mit  2 Taf.  in  Autotypie.  80  S.  8°,  Leipzig, 
B.  G.  Teubner.  Mk.  3.  — . 

HERRMANN,  R.  Zur  Geschichte  der  Metallfärbung 
mit  besonderer  Berücksichtigung  der  Bronze. 
(Mitteilungen  des  Mährischen  Gewerbemuseums, 
1907,  6/7.) 

JACOBSON,  Edw.  en  J.  H.  van  HASSELT.  De  gong- 
fabrikatie  te  Semorang  (Nederlandsche  en  Duitsche 
tekst).  (Publikatie  uit  ’s  rijks  ethnographisch 
museum.  Serie  II,  no.  15).  Leiden,  E.  J.  Brill.  8 en 
64  blz.  en  12  pltm.  lichtdr.,  en  12  afb.  i.  d.  tekst. 
Fol.  fl.  IO.  — . 

SCHMIDT,  P.  F.  Berliner  Gitter.  (Berliner  Architektur- 
welt, X,  7.) 

SCHNÜTGEN,  A.  Kupfervergoldetes  Krankenverseh- 
gefäß aus  1499.  (Zeitschrift  für  christliche  Kunst, 
XX,  7.) 

IX.  EMAIL.  GOLDSCHMIEDE- 
KUNST 

AMELUNG,W.Zum  Silberbecher  Corsini.  (Mitteilungen 
des  Kaiserlich  Deutschen  Archäologischenlnstituts, 
Röm.  Abteilung.  1906,  3.) 

BRAUN,  Jos.  Eine  Monstranz  Cölner  Herkunft  in  der 
ehemaligen  Jesuitenkirche  zu  Hildesheim.  (Zeit- 
schrift für  christliche  Kunst,  XX,  7.) 
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CROPPER,  A.  E.  Some  Notes  on  Three  Classes  or 
Types  of  Rings.  (The  Connoisseur,  Nov.) 

Les  Fahles  de  La  Fontaine,  Orfevrees  par  Falize.  (Les 
Arts,  Sept.) 

JAUMANN,  A.  Goldschmied  Emil  Lettre  - Berlin. 
(Deutsche  Kunst  und  Dekoration,  Okt.) 

PHILLIPS,  CI.  Two  Limoges  Plaques  and  the  Maitre 
de  Moulins.  (The  Burlington  Magazine,  Okt.) 

SMITH,  G.  O.  Silver  Nutmeg  Graters  or  Spiee  Boxes. 
(The  Connoisseur,  Nov.) 

STRANGE,  E.  F.  A London  Silversmith  of  the  i8th 
Century.  (The  Connoisseur,  Okt.) 

XI.  AUSSTELLUNGEN.  TOPO- 
GRAPHIE. MUSEOGRAPHIE  ^ 

GEFFROY,  G.  Les  Musees  d’Europe.  La  Hollande. 
(Amsterdam ; Alkmaar;  Haarlem;  Leyde;  La  Haye; 
Rotterdam;  Dordrecht;  Utrecht.)  Paris,  Per  Lamm. 
(S.  M.)  Petit  in-4,  IV-164  p.  avec  57  illustr.  hors 
texte,  123  illustr.  dans  le  texte  et  Couverture  de 
Rene  Binet. 

BERLIN 

CREUTZ,  M.  Das  Kunstgewerbe  auf  der  großen 
Berliner  Kunstausstellung  1907.  (Berliner  Ar- 
chitekturwelt, X,  5.) 

— JAUMANN.  A.  Die  Räume  des  , .Vereins  für  Deut- 
sches Kunstgewerbe“  auf  der  Großen  Berliner 
Kunstausstellung  1907.  (Innendekoration,  Aug.) 

— SCHUR,  E.  Malerei,  Plastik,  Architektur  auf  der 
Großen  Berliner  Kunstausstellung  1907.  (Berliner 
Architekturwelt,  X,  4.) 

— — Bruno  Paul  auf  der  Großen  Kunstausstellung 
zu  Berlin.  (Dekorative  Kunst,  Aug.) 

— S.  L.  Keramische  Ausstellung  im  königlichen 
Kunstgewerbemuseum  in  Berlin.  (Sprechsaal,  25.) 

— — Die  Keramik  auf  der  Großen  Berliner  Kunst- 
ausstellung. (Sprechsaal,  32.) 

— — Ausstellungen  im  Königlichen  Kunstgewerbe- 
museum in  Berlin.  (Sprechsaal,  39.) 

— WOLFF,  F.  Bruno  Pauls  Raumkunst  auf  der 
Großen  Berliner  Kunstausstellung.  (Deutsche 
Kunst  und  Dekoration,  Aug.) 

BRÜGGE 

HYMANS,  H.  L’Exposition  de  la  Toison  d’Or. 
(Gazette  des  Beaux-Arts,  Sept.) 

BRÜNN 

LEISCHING,  Jul.  Die  Ausstellung  des  Brunner 
Frauenerwerbvereines.  (Mitteilungen  des  Mähri- 
schen Gewerbemuseums,  1907,  7.) 

CÖLN 

KLEIN,  R.  Zur  Kunstausstellung  in  Cöln.  ( Deutsche 
Kunst  und  Dekoration,  Okt.) 

— SCHULZE,  O.  Die  Wohnungskunst  auf  der  Cölner 
Ausstellung.  (Deutsche  Kunst  und  Dekoration,  Okt.) 

CREFELD 

AVENARD,  E.  Exposition  d’Art  francais  ä Crefeld. 
(Art  et  Decoration,  Aug.) 

— L.  Französische  Kunstausstellung  in  Crefeld. 
(Deutsche  Kunst  und  Dekoration,  Sept.) 


CREFELD 

SCHMID,  M.  Französische  Kunstausstellung  im 
Kaiser  Wilhelm-Museum  zu  Crefeld.  (Zeitschrift 
für  bildende  Kunst,  Sept.) 

DÜSSELDORF 

CREMER,  F.  G.  Erwägungen  bei  Betrachtung  der 
Deutsch-nationalenKunstausstellung  zu  Düsseldorf. 
(Zeitschrift  für  christliche  Kunst,  XX,  4.) 

FÜNFKIRCHEN 

A.  N.  Keramik  und  Glas  auf  der  ungarischen 
Landesausstellung  in  Fünfkirchen.  (Sprechsaal,  29.) 

KRAKAU 

LEPSZY  Leonard.  Krakau.  Mit  120  Abbildungen. 
VII,  142  S.  (Berühmte  Kunststätten  36.)  Gr.-8°. 
Leipzig,  Seemann.  M.  3. — . 

MANNHEIM 

BENTZ,  F.  The  Mannheim  Exhibition.  (The  Studio, 
Aug.) 

— — Zur  Mannheimer  Jubiläumsausstellung.  (Deut- 
sche Kunst  und  Dekoration,  Sept.) 

— WIDMER,  K.  Raumkunst  und  Gartenkunst  auf 
der  Mannheimer  Jubiläumsausstellung.  (Kunst- 
gewerbeblatt, Juni.) 

— ZOBEL,  V.  Die  Läuger-Gärten  in  Mannheim. 
(Dekorative  Kunst,  Juli.) 

MÜNCHEN 

MARTELL,  P.  Die  königliche  Hof-  und  Staats- 
bibliothek zu  München.  (Archiv  für  Buchgewerbe, 
Aug.) 

— Museum,  Deutsches,  für  München.  (Architektur- 
konkurrenzen, II,  7 — 8.) 

PARIS 

BRAHM,  A.  de.  Visite  au  Musee  des  Arts  decora- 
tifs.  Paris,  Tournier.  In-i6,  80  p.  Fres.  1.50. 

— CARRIER,  A.  Ausstellung  von  Porzellan  in  Paris. 
(Sprechsaal,  42.) 

— FELICE,  R.  de.  L’Art  applique  aux  Salons.  (L’Art 
decoratif,  Mai.) 

— GRAUTOFF,  O.  Miniaturenausstellung  in  der 
Bibliotheque  nationale  in  Paris.  (Archiv  für  Buch- 
gewerbe, 7.) 

— HENARD,  R.  L’Exposition  des  Portraits  anciens 
ä la  Bibliotheque  nationale.  (L’Art  decoratif,  Juni.) 

— LEMOISNE,  A.  Exposition  des  Portraits  du  Xllle  au 
XVIIe  Siede  faite  ä la  Bibliotheque  nationale  de 
Paris.  (Les  Arts,  Sept.) 

— RAMBOSSON,  Y.  La  Sculpture  aux  Salons.  (L’Art 
decoratif,  Juni.) 

PERUGIA 

CRISTOFANI,  G.  La  mostra  d’antica  arte  Umbra 
ä Perugia.  (L’Arte,  X,  4.) 

POMPEJI 

ENGELMANN,  R.  Die  neuesten  Ausgrabungen  in 
Pompeji.  (Zeitschrift  für  bildende  Kunst,  Sept.) 

PRAG 

LEGER,  L.  Prague.  Paris,  Laurens.  Petit  in-4, 
152  p.  avec  III  grav.  (Les  villes  d’art  celebres.) 

SOEST 

WALDMANN.  Ausstellung  für  kirchliche  Kunst 
zu  Soest.  (Kunstchronik,  N.  F.  XVIII,  32.) 
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640 

> 

^Neapel 1 

950 

950 

_ 

300 

^ 620 

- 

257 

257 

— 

AnPalermo Ab 

1200 

1200 

- 

600 

• Berlin-Neapel-Expreß  vom  3./5-  Dezember  an.  — 


•□A 

910 
B 6il 
=3  8M 

ä 1050 
2 744 

S 348 

S 24.5 

lÖ  _ 

E 610 
g 1246 

® eil 

2 1240 
® 730 

1115 


□ 

800 

247 

1004 

1013 

215 

745 

1055 

720 

125 

257 


AbBudapest Ad 

AbPragerhof  . . 
AiGörz  S.  B.  . . 
Cormons  . . . 

Venedig 

Mailand 

Florenz 

Rom 

yNeapel 

AnPalermo Ab 


□ 

A 

A 

□ 

1012 

942 

11 

800 

641 

317 

243 

754 

807 

6M 

715 

1216 

1100 

200 

1250 

617 

650 

658 

725 

403 

634 

210 

1115 

716 

620 

745 

610 

751 

653 

758 

601 

606 

300 

909 

716 

733 

1050 

900 

816 

616 

300 

600 

1220 

1000 

959 

305 

740 

1040 

AbBudapest An 

ADKIagenfurtHbhf, 
^Villach  S.  B.... 

Lienz 

Toblach 

Bozen-Gries  . . • 

Meran 

Trient 

Roveredo 

Mori 

Arco 

Riva 

Ala 

yVerona ^ 

oMailand Ab 


, , , Nord-Süd-Expreß  nach  Mailand  täglich,  bis  Cannes 

A Speisewagen.  — Die  Nachtzeiten  von  6Al  abends  bis  6^  frOh  sind  durch  tinterstreichen  der  Minutenziffern  bezeichnet, 


,/2.  Dezember  an.  — □ Schlafwagen.  — 


Schnellzugs- V erbindungen. 

GQltigvom  1.  Oktober  1907 


über  Cervignano  l^ien — Italien.  über  Cormons 


"^o€ßllSTÄILIL@' 


Ab  Wien  SUdbahnhof 

Semmering A 

Bruck  a.  d.  M I 

Graz 

Marburg  Hauptbf.  | 

Cilli  m 

Laibach ad 

Abbazia-M A 

Fiume 

Monfalcone. 

Venedig  .... 

Mailand  .... 

Florenz  

Rom 

Neapel 

Au  Nizza Ab 


□ 

64.0 

845 

925 

438 

1058 

1143 

6(58 

1205 

1247 

2<)1 

120 

145 

1246 

231 

300 

1131 

354 

418 

945 

615 

604 

635 

938 

921 

605 

957 

940 

655 

841 

859 

225 

9112 

925 

745 



215 

605 



745 

1050 

— 

1055 

.500 

_ 

720 

350 



125 

- 

654 

suQoannnoi . *n 

lering A 

a-  <!■  IW T 

irg  Hauptbf.  . | 


AbWien  SUdbahnhof . An 
Semmering 
Bruck 
Graz 
Marburg 

Cilli ^ 

y Laibach An 

An  Abbazia-M . A 

Fiume  . . . 

Nabresina 
Triest .... 

Venedig  . . 

Mailand  . . 

Florenz. . . 

Rom 

Neapel  ... 

An  Nizza  Ab 


über  Pontebba 


Deutseliland— Italien 


s45|  Ab  Wien  Südbahnhof  . . ln 

1056  ^Semmering A 

1158  T Bruck  a.  d.  M | 

1255  Graz m 

2_6y Marburg  Hauptbf..  An 
434  An  Klagenfurt  Hauptbf.  A 


Villach  S.  B. 

Lienz 

Bozen-Gries  . 

Meran 

Trient 

Roveredo.  .. 

Morl 

Arco 

Ala 

Verona 

Mailand 

Florenz 

Turin 

Genua  

An  Nizza  . . 


sl040 
£ 640 


AbWien  SUdbahnhof  . 

Semmering 

Bruck  a.  d.  M 

Leoben 

Klagenfurt  Hauptbf. 

An  Villach  S.  B 

Venedig 

Verona 

Mailand 

Florenz  

Rom 

Neapel 


i"  AD 
910i.=  515 

j 315 
a 207 
500^  145 
131 
1212 
445 
221 
1120 
915 
235 
9j)0 


I 1255 
I 240 
= 310 

bf) 

g 900 

il220 


Über  Cormons  Budapest — Italien 


K.  K-  PRIV. 

SIEDBAH I?  • G ESEliSCn  AFT. 


PRIV.  OSTERR.  VRGAR. 

STAATS  EISERBAriR-GESEliSCnArT. 


Breslau-Ppag-CKarlsbad) 


Ö20 

1,3 

^Ab  Hreslau 

AiiA 

8, >3 

905 

25(> 

938 

1 An  Prag 

Abt 

725 

1118 

752 

437 

Y „ Karlsbad 

Ab^ 

1147 

70(1 

Schlafwagen  für  Reisende  1.  und  II.  Klasse  und  durchgeh.  Wagen  I.,  II.  und  Ul.  Klasse 
Wien  (Staatsbahnhof)— Dresden  (Berlin): 

Wien  (Staatsbahnhof) Ab  1010  I Dresden Ab  7Q0 

Dresden An  938  | Wien  (Staatsbahnhof) An  70() 

Speisewagen  Wien  (Nordbahnhof)-Prag— Dresden— Berlin. 

Durchgeh.  Wagen:  , ,,  S WienfStaatsbahnhoO-Belgrad-Konstantinopel, 

" ■ ( Wien  (Staatsbahnhof)— Prag— Dresden— Berlin, 

I.,  n.,  III.  Klasse:  Wien(Nordbahnhof)— Prag— Dresden— Berlin. 


» g(gK)[^[ICC^lEl>{lST[Em  ^/[ß)  [ElLfil“ 


Gültig  ab  1.  Oktober  1907. 

Schnellzugrs  -Verbindung-en 

zwischen 

Konstanttnopel-Sofia-Belgrad-Budapest-Wien, 

Bukarest-Budapest-Wien 

und 

Wlen-BFttim-(Bpeslaa)-Ppag-(Kaplsbad-Teplltz)-DFesden- 

BsFlin-Leipzig-HambUFg. 


314  Mo.,  Mi.,  Fr.  ] 
815  Di.,  Do.,  Sa.j 


täglich 


©100) 

710) 

I0a5'<815i..a|  11«|  655 


lao  ''»lOioS 

loo  f loolci 
i20t7lo!i 


AbKonsiautinopelAuj , 

, Sofia „ 

, Belgrad „ 

, Budapest  Ostbhf. 
(©Westbhf.). . . „ 

' ^AnWleii(Staatsblif.)Ab: 


Ab  Bukarest An>( 

, Budapest  Weslbtil.  , 
yAnWleiifStaatsbhf.lAb^ 


1017  Do.,  Sa.,  Di. 
348  Mi.,  Fr.,  Mo. 


1150  m § 540, 

140  700  tllooW  745 
905  *800  t 649)  s *1055 


•Anschi. üb. Marchegg  i. Gänserndorf  a.  d.  Züge  d.  k.  k. N.  B.  XMi.  u.  So.  +Tgl. §Do. u. So 


730 
800 
a 1042 

225 

611 

lOW  i 
1005 
115 

^ AbWien  (Staatsbhr.)  An  y 
„ Wien  (Nordbhf.)  „ 

, Brünn „ 

^ 700 

845 

246 

1155 

635 

335 

1010 

^ 732 

-.2  420 

— 

901 

An  Breslau  viaWildea.  tts.  Ab 

700 

1005 

CT  — 

o 256 

938 

642 

» Prag , 

1110 

725 

1118 

1 317 

7 752 

437 

1113 

„ Karlsbad „ 

528 

1147 

706 

A 804 

1030 

600 

Ab  Prag An 

10^ 

700 

1102 

a 309 

1222 

748 

An  Aussig Ab 

844 

433 

914 

J 603 

102 

833 

Y . Teplitz 

j 6^ 

— 

820 

ll  1221 

rt  — 

812 

— ; 

|Ab  Karlsbad An 

_ 

900 

838 



i§  405 

1140 

710 

„ Teplitz „ 

1112 

605 

1015 

.2  246 

o 605 

1227 

751 

, Aussig „ 

840 

4^ 

911 

^ 121 

5.  529 

12^ 

814 

An  Bodenbach Ab 

815 

405 

847 

1 1257 

c 645 

120 

832 

Ab  Bodenbach  ...  .An 

759 

840 

831 

.9  1239 

1 **— 

231 

938 

An  Dresden  llanptbbf.  „ 

700 

230 

700 

■g  1130 

g 1022 

650 

1252 

„ Berlin  (ria  Elsterwerda)  „ 

„ „ (ria  Röderan) . . , 

425 

1120 

bß 

m 805 

S - 

^ - 

947 

721 

„ Stockholm  (ria  Saßnitz)  „ 

1031 

820 

t?  3 

3*  - 

S 918 

629 

1225 

„ Leipzig , 

447 

1227 

|s 

f 930 

S *1136 

753 

834 

„ Magdeburg „ 

125 

905 

m 705 

■®  629 

101 

852 

„ Hamburg „ 

850 

443 

II 

■|  1136 

cfi  •212 

1038 

650 

, Hannover , 

822 

*641 

cn  433 

635 

•742 

1238 

646 

804 
1026  ' 

„ Bremen , 

Y . Köln Ab| 

800 

353 

1244 

ff 

ISIil 

IF  ° 


WOBRRBUme 


üieFeRunssweRK.  BeRBuseeeeßen  im  BUFCRese  ces 
K.K.mmisceRiums  für  kuiicus  urd  unceRRießc  vom 
iießRmicceüBUReBu  für  KunsceeweRBRicße  unceR» 
RicBcsBRscBRcen  Bm  K.  K.  Öse.  museum  für  kursc  urd 

aaaaaaaaaaaaaB  IRDIISCRI6.  FOR.  aaaaaaaaaaaaaa 
DRUCK  URD  VCRRBS  DCR  K.  K.  ßOF=  URD  SCBBCSDRUeKCRCI. 
aaaaaaa  PREIS  DER  IiIEFERURG:  10  KRORER.  aaaaaaa 


K. K. FRhV.  TeFFI(£t1  & DeCKdNrABRlKeN 


WI&R,  PARIS, 

l.ß(5^^£RrriVPW5TR.10.  13.RVE,b'ÜZES 


LSNthOR, 

1Jt2  OXFORb  STREET, 

& E.VE.  COURT 


\ 


K.K.  PRIV.  LEINEI?- VMÜ-TISC^ZeVGF/qßRIK. 
KO  l5£RLVI?b- K?l?lüL.H0F-TISC+1ZeV6- LI  Ef  ER<1NT£N. 


S 


riRllW^[Li^¥”(iSTglRI^,  gCKULgSlIlKI’ 


T T 


X/  \ 


T ’T  ^ 

^ X/  X/  xr  xr  xr 
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Bmpöora/Porzellati 

ReproüuUtionen  moderner  SUulpturen 
Porzellane,  Kunftpotterien,  Steinzeuge 

Kunftinerfeftätten  ° K.U,priü.Ueram»n)erUc 

Rießncr  und  Keffcl  »nmpöora< 
PorzellanananufaUtur 

Curn^CepU^,  ßöpmen 

€n  gtos^nictlErlagcn;  lülEn,  7/2,  nEufnft« 
gaffE  19;  BErlin  S 42,  RittEtftr.  112-,  lEipzig, 
Hm  Eljomasring  17;  Paris,  Rue  üe  Paratlls  w 


Das  Umpöora  Porzellan  zeiipnet  fid)  durdt)  feine  feine, 
eigenartige  maffe,  feunftoolle  form,  uollendete  ße^ 
malung  und  ausfdiließlid)  ed)te  Dergoldung  aus.  Es  ift 
in  feinen  Porzellam,  Kunf^  und  Kunftgeu)erbe^  TOop^ 
nungseinriditungss  Untiguitäteu'^  und  Jumelierge^ 
fdjäften  erpältlid).  Jedes  Stü&  trägt  neben  der  Krone 
und  den  anderen  im  laufe  der  Japre  entftandenen 
Zeiipen  und  Dehormarfeen  den  Stempel  „Smppora  . 


Prof.  Hrtöur  Strager 


S:C./IRG£R£R&G0SCHL 


\U 


o 


K.zi.K.  PH0TOCI10?\IGR. 

nor-KIir?ST7\R5T7\LT 


lülCN  XVI/1. 


KAIb-KOH-K^ 


PKIVILEGIRTE 


TEFFIOt“«!!  -ASiE  WOrprAiil^E^ 


•PHILLPP-Hiibu-bOHHE- 


WflE^i”5T@C^- flA»  D5Efil  FL^TZ’ S 

IV.WlEDMERHnUPTSTR.13,VI.MnRinHILFERSTR.75,  III.HnUPTSTR..10. 


Teppiche,  Möbelstoffe,  Tisch-,  Bett-  und  Flanelldecken, 
Vorhänge  und  Wandtapeten  aller  Preislagen,  orientalische 
Teppiche,  liaas-Knüpfer.  fflleinverkauf  in  Österr.-Ungarn 
solcher  nach  Zeichnungen  von  Prof.  Otto  Eckmann  sowie 
von  Original-Schmiedebergern. 

Sä  ^ MlEDERLHOEri:  €s  Cs  €K-c  €?  es  €s€s  es  cs 

Budapest,  Prag,  Qraz,  Lemberg,  Linz,  Brünn,  Innsbruck,  Bukarest, 
Mailand,  Neapel,  Genua,  Rom. 

FnBRIREN;  CSCSCSCSCSCSCSföCSCSCSCSCS 
Ebergassing  (Nieder-Öst.)  Hranyos-Maröth  (Ungarn)  Hlinsko(BöIimen). 
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ORIGINAL  SING6R  NÄHiVlASCHIN6N 

für  Hausgebrauch,  Kunststickerei 
und  industrielle  Zwecke  jeder  Hrt. 


Die  Nähmaschinen  der  Singer  Co.  verdanken  ihren 
Weltruf  der  mustergiltigen  Construction,  vorzüglichen 
Qualität  und  grossen  Leistungsfähigkeit,  welche  von 
jeher  alle  ihre  Fabrikate  auszeichnen.  €1  ^ ^ €C 

Ganz  besonders  sind  den  Kunststickerei-Hteliers  die 
Original  Singer  Nähmaschinen  zu  empfehlen,  da  auf 
ihnen  alle  Techniken  der  modernen  Kunststickerei 
hergestellt  werden  können.  ^ €1  ^ 

PARIS  1900  „GRAND  PRIX“,  höchste  Auszeichnung. 


SINQER  C2 

Nähmaschinen' 
Actiengesellsch. 
Wien  I.,  « * « « « 

Wipplingerstrasse  Nr.  23. 
Filialen  an  allen  Plätzen. 


: PELIKAN-FARBEN: 

feinste  KÜNSTLER-  und  technische  WASSERFARBEN  in 
TUBEN,  NÄPFEN,  TAFELN,  STANGEN  und  in  KNOPF- 
FORM, nach  dem  Urteile  erster  Fachautoritäten  UNERREICHT  in  Bezug  auf  REINHEIT,  LEUCHT- 

□ KRAFT,  LICHTECHTHEIT  und  MISCHBARKEIT  o 

PELIKAN=TEMPERA=  FARBEN 

nach  den  Aussprüchen  hervorragender  Fachleute  das  beste  existierende  Erzeugnis  in  Bezug  auf  Reinheit, 

□ Leuchtkraft,  Lichtechtheit,  Mischbarkeit,  Konsistenz  und  Körperlichkeit  □ 

REICHSTE  AUSWAHL  VON  FARBKASTEN 
ALLEINIGER  QÜ NTH  E R WAG N E R 


FABRIKANT 

HANNOVER  und 


WIEN  X 


GEGRÜNDET  1838  D 
o AUSZEICHNUNGEN 


GEROLD^C? 


WICN-I 


.1  .STEPHH 


NS PLATZ g 


PvLICMHRLTlGES  -LAGLR  V.  PRACHT  - v.  D LLUSTR  ATI  O N S W CR  K E,  H ,oa 
sowiE-v.LEHR-v.  ht\ndbi£;che:rn  - BLIS-BLLELN  • GLB  I ETE  H -D. 
KD  NST- v.D.  Kll  N STG  EWER  B ES  • I N 


€1a!  E1K1©US€11{I  FISÄM; 


SPRACHE;  VORZIEGLICM  L-V  LR  ß I N DU  N GEN IT  D EM-ADS  L7\  H D E-,S 
ERMOGLICHEH-DIERRSCHESTE-  BES0RGDH6' DER- LITERARISCH  EH- LR.* 
bCMEIHUnGEH  -RELER-LTCHDBR 


eKiEiR 


ßüCHHANDLTlNGFÖRlN'U. 

AUS  LTLN  DISCH  E-  UTERBTU  R.-,^ 


b HTER  n B LTü  H G S L CCTtt  R E U H D OOU  R H A LE ■ P H 
DEP.1  EZIROPftlSCMEN-CULTbRSPRBCH 


Sgnaz 

Refdienhofer 

Wien  IX.  Bezirk 
Sobieskigasse  32 


ITlöbel 

in  hiitorirdien  Stilen 


mooeRne 

mÖBSh 


Halle  in  englischem  Charakter.  Ausstellung  im  k.  k.  Österreichischen  Museum  im  Jahre  1906 

Wohnungseinrichtungen 
und  Mobiliar  von  einfach- 
ster bis  vornehmster  Art 

K u K HOF-MOBELFABRIK  nach  künstlerischen  An- 
WIEN,  IV.,  HEUGASSE  70  materialgemäßer  Arbeit 


SIGMUND  JARAY 


TELEPHON  9289  ALFRED  TELEPHON  9289 

OPPENHEIM 

VII.,  Mariahilferstr.  84  — Andreasg.  2 u.  4 
□ □□□□□□  Moderne  □□□□□□□ 

Kunsttischlermöbel 

für  bürgerliche  Wohnungseinrichtungen 

Spezialabteilung  für  Hotel-, 
Villen-  u.  Bureaueinrichtung 


Feinste  französ.  VERGOLDUNGEN,  matt  und  getönt 
Eleganteste,  stilvolle  PATINIERUNGEN  in  französischer 
Manier 

Schwere  getönte  FEUERVERGOLDUNGEN 
SILBEROXYDIERUNGEN  nach  feinster  französischer 
Manier  auf  Kunstbronzen,  Luster,  Beschläge  für  Luxus- 
möbel und  Ledergalanterie,  Einlagen  für  Wand- 
verkleidungen, Plakes,  Medaillen  etc.  in  der 

GALVANISCHEN  ANSTALT 

J.  GASTERSTAEDT 

WIEN,  VII.,  ZIEGLERGASSE  69 

Telephon  1743  (interurban)  — Telephon  3089 


Patent-Stahlspringfeder- 

(Patent  Westphal  & Reinhold 
□□□□ODDDDDDOD  Berlin) 

Ersatz  für  Spiraldrahtmatratzen  u.  Sprungfederböden 

beste  und  im  Gebrauch  billigste 
□ Federmatratze  der  Welt  □ 

überall  erhältlich  und  beim  Fabrikanten 

Ernst  Reinhold,  Wien  XX 


Nur  echt  mit  dieser  Marke.  Man  hüte  sich  vor  Nachahmungen.  Q KaiserplatZ  Nr.  6 □ 


biätetifctie  Kuran 
nieber^Cinbeipjefe,  Sdilefien^ö 


talt  zu 
terreicti 


die  einzige  il]rer  Urt,  n7urde  im  Jalire  1E29  non  Jol].  Sct]rotti  gegründet.  Sie  eignet 
fid)  durd)  flnftrebung  erl]öliten  Stoffmedifels,  durd]  zmeckmäjiige  Diät  für  fämtlidie 
feiden.lTur  beiTuberkulofe,  Krebs  und  organifdiem  ijerzfeliler  ift  fie  nid]t  anmendbar. 
Saifon  durd)  das  ganze  Jal)r,  befonders  für  IDinterkuren  empfel)lensipert.  flrztlidier 
Eeiter:  Dr.  med.  Karl  Sd)rotf),  Befitzer:  Rod)us  Sdirotl),  Profpekte  gratis  bei  der 
Dnftaltsleitung.  Poft=,  Telegrapt)en=,  Telepl)onamt  u.  Cifenbalinftation  nd.=Onden7iefe. 


WIENER  KUNSTHANDWERK. 


HUTTER  & SCHRANTZ  A.  G. 

k.  k.  Hof-  Lieferanten 

WIEN,  VL,  Windmühlgasse  Nr.  20  und  PRAG-BUBNA 

Abfriedungsgitter  Maschinengeflechte 

für  Wald-,  Wiesen-,  Park-  und  Garteneinzäunungen,  Blumen-  und  Grabkörbe,  Rasen- 
□ und  Blumenbeeteinfassungsgitter,  Patent-Stahlstachelzaundrähte  etc.  etc.  D 

Patent-Stahlspringfedermatratzen 

Eisen-  und  Messingmöbel, 

Illustrierte  Kataloge  und  Kostenvoranschläge  gratis  und  franko! 

Johann  Kapner 

Wien,  V/j  Einsiedlerplatz  13 

Telephon  9487  Gegründet  1889 

Kunstgewerbliche  Anstalt 

für  Glasdekoration, 

Glasschleiferei,  Spiegelbelegerei,  Glas^ 
malerei  und  Kunst ''Verglasungen. 

^ Q/IKL  OSWALD 

K.  u.  k.  Hof-  Lieferanten 

Wien,  III.,  Seidlgasse  Nr.  23  fr 

Luster,  Beleuchtungsobjekte 

J feinen  Genres. 

Joljann  hrminger 

IDlen,  XII./2,  Sdiallergaffe  44 

nioberne  Kunftocrglafungcn 
Spicgelfabrik  □ ölasfdileirerei 
fltjungen  in  6olb,  Silber  etc. 

n.NIEDERn05ER&50HN  1 

KVIN5TTI5CHLEREI 

nÖPELFABRIK 

> WILHEin  NIEDERn05ER  ({ 

TAPEZIERER 

V.,  WIEDENER  HA^PTSTRASSE  84 

FERNSPRECHSTELLE  8265.  * WIEN. 

71.C.K0CHERT  ^ 

K.V.K.  HOF-v.  KTimCR  DZIWai  CR  v. 

GOLDSCHMICO. 

ATELIER  VN D HIEDERtBGE 

TELEPHOH  569. 

> 

A 

j k 

> . 

^<1 

A 

k 

I^jos.veimen 

KVMSTTlSChLeR 

WiCM-vi-eee 

/nolLARPG«SSei^ 

HhT^wieneR  iijoRzg^fln 


e^4C^^9 


Die  firma 


C^SE^S 


6mR  Wohlig 

Wien,  1.  Bez.,  Kärntneritrage  17 

beehrt  hdi  höWchft  mitzuteilen,  da^  He  die 
meiiten  der  noch  exiltierenden  Original« 
Arbeitsformen  der  ehemaligen 

iener  kaiferlichen 
Porzellanfabrik 

erworben  hat  (mehrere  hundert  Figuren 
und  Gruppen,  die  fchönften  Speife«,  Kaffee- 
und  Cee» Services  etc.  etc.).  Die  Waren 
werden  aus  diefen  Original-Arbeitsformen 
in  der  eigenen  Fabrik  in  ebenfo  ausge- 
zeichneter Qualität  fabriziert,  wie  ehemals 
in  der  kaiferlichen  Fabrik, 


BS 


w 

Fabriks» 

marke 

welche  aus- 
fdilieblidi  für 
Original- 
modelle der 
Wiener 
kaiferlichen 
Porzellan- 
fabrik 
verwendet 
wird. 


Lis  €.lnl#Ji^iTÄVTlf3  .'S 


G ETT Y CE  N TE  R Li  B R A R Y 

9 9^  nnciQ 


